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NUMÉRO 1. JANVIER 1955 


L'Enigmatique Ecole de Fontainebleau, par Charles Terrasse, 
conserpateur du musée de Fontainebleau. 

Des documents inédits sur cette Ecole du XVIe siècle qui a 
marqué dans l’histoire de l’art. 

Alberto Giacometti, par James Lord. 

Une des premières études complètes parues sur la vie et les recher- 
ches d’un des artistes majeurs de la génération d’aujourd’hui. 
La Grande Parade de Fernand Léger, par Douglas Cooper. 

La dernière grande toile du célèbre peintre. 

Du temps que les Cubistes étaient jeunes, par Daniel-Henry 
Kahnweiler. 

Interviewé au magnétophone par Georges Bernier, l’ami et le 
marchand des grands maîtres cubistes donne des précisions 
révélatrices sur ce mouvement. 

Découverte et éloge du Rococo, par Cyril Connolly. 

L’art de la Joie de vivre au XVIII siècle, par un des plus brillants 
écrivains anglais de notre époque. 

La cote: Derain et Matisse. 

Etude comparative des prix atteints par les peintures des deux 
maîtres depuis leurs débuts. 

Coup d’œil sur les ventes d’hiver. 

Revue des prix réalisés par les tableaux anciens et modernes, 
les meubles et objets de collection dans les grandes ventes inter- 
nationales d’octobre à décembre 1954. 


NUMÉRO 2. FÉVRIER 1955 


Jacques Villon, par Jérôme Mellquist. 

Documents et précisions inédites sur une des figures les plus 
attachantes de l’art moderne. 

Au Jas de Bouffan, par Douglas Cooper. 

Dans la maison qu'aimait Cézanne, on a remis à jour les peintures 
qu'un acheteur dédaigneux avait recouvertes de papier peint. 
Aventures et tribulations du Caravage, par Pascal Pia. 

La vie tumultueuse d’un mauvais garçon qui fut un grand artiste. 
Gaudi, visionnaire et précurseur, par José-Luis Sert, professeur 
d'architecture à l’Université d’Harvard. 

L'œuvre étrange de ce remarquable architecte catalan du début 
du siècle. 

Féerie et propagande, par Henri Hell. 

Un livre ayant appartenu à Louis XIV fait revivre une fête 
somptueuse destinée à exalter la gloire du jeune roi. 

La cote des tableaux : Gustave Courbet. 

L'évolution des prix payés pour les peintures du maître depuis 
sa mort en 1877. 

La cote des meubles : le style Louis XVI. 

Un entretien avec l’expert parisien Bernard Dillée. 


NUMÉRO 3. MARS 1955 


Henry Moore, par Michael Middleton. 

L'œuvre du célèbre sculpteur anglais étudiée par un de ses amis 
et photographiée par lui-même. 

Cinémascope au XVI: siècle, par Hans Thoma, conservateur des 
châteaux nationaux de Bavière. 

Dans un château ignoré de Bavière, des peintures en trompe l'œil 
évoquent la Commedia dellArte. 


Ambroise Vollard, marchand et éditeur, par Pascal Pia. 
Des documents inédits sur le célèbre marchand. 


Gustave Doré, par Michel Ragon. 


C'était le Brésil, par Henri Hell. 

Comment un élève de David devint reporter aux bords de l’Ama- 
zone. 

Coup d’œil sur l’art américain. 

Présentation des peintres et sculpteurs les plus en vue de la jeune 
école américaine. 

La cote des tableaux : Ceux que Vollard ne vendait pas. 
Grandeur et décadence des peintres académiques de l’époque 1900. 


NUMÉRO 4. AVRIL 1955 


48, Paseo de Gracia, par Rosamond Bernier. 

La sœur et les neveux de Picasso conservent à Barcelone, parmi 
leurs souvenirs de famille, d'importantes toiles inconnues de 
V« Oncle Pablo ». 

Les Synagogues comtadines, par Armand Lunel. 

À Cavaillon et Carpentras, ces lieux de prière sont des exemples 
inattendus du style décoratif Louis XV. 

Au Château des Cubistes, par John Richardson. 

Dans la plaine du Gard, une demeure du XVIIIe siècle abrite 
la collection patiemment constituée par un historien d’art anglais. 
Propos d’un peintre, par Georges Bernier. 

Un entretien au magnétophone avec Jean Bazaine, un des peintres 
actuels qui réfléchissent le plus à leur art. 

La Sculpture polychrome catalane, par Juan Ainaud, conservateur 
des musées de Barcelone. 

Les plus belles pièces de cette statuaire médiévale mal connue. 
Les journaux amusants et les premiers peintres cubistes, par 
Jean Adhémar, conservateur-adjoint à la Bibliothèque Nationale. 
Villon, Marcoussis, Juan Gris travaillèrent pendant plusieurs 
années pour les publications illustrées parisiennes. 

La cote des objets de collection : Arts d'Extrême-Orient. 
Informations sur l’évolution et les perspectives de ce marché. 


Nicolas de Staël, par Jean Grenuer. 
Notice nécrologique. 


NUMÉRO 5, MAI 1955 


Bresdin l’étrange, par Claude Roger-Marx. 

Baudelaire, Théophile Gautier et Huysmans admiraient les gra- 
vures fantastiques de leur contemporain oublié aujourd’hui. 

Le Surréalisme et après, par André Masson. 

Un entretien au magnétophone avec Georges Bernier. 
Enluminures gothiques françaises, par Jean Porcher, conser- 
vateur des manuscrits à la Bibliothèque Nationale. 

Des manuscrits importants pour l’histoire de la peinture repro- 
duits pour la première fois en couleurs. 

Altdorfer, par Franz Roh, professeur à l’Université de Munich. 
Etude sur ce remarquable contemporain de Dürer, Cranach et 
Holbein le Jeune. 

Altdorfer vu par Picasso. 

Copies et interprétations que le peintre s’est amusé à faire en 1953. 
La cote des tableaux: Petits et grands Nabuis. 


Etude comparative des prix atteints par les peintres Nabis impor- 
tants et par les autres, 


| NUMÉRO 6. JUIN 1955 


La manière italienne, par André Chastel, professeur d’hisioire de 
l'art moderne à la Sorbonne. 

Né dans l'Italie du XVIS siècle, le maniérisme popularisé par la 
gravure domina bientôt l’Europe. 


Le Père Tanguy, par Henri Perruchot. 

La boutique de ce modeste marchand de couleurs fut un des 
hauts lieux de la peinture impressionniste et post-impressionniste. 
Le nouvel « Atelier» de Braque, par John Richardson. 


Cette grande toile montre les nouvelles recherches du maître 
dans le domaine de la couleur. 


Tobey, mystique errant, par Janet Flanner. 
«L'Ecole du Pacifique» américaine reconnaît en Mark Tobey 
l'un de ses maîtres. 


Hs vivaient à Tlatilco, par Ignacio Bernal, directeur des Monu- 
ments historiques du Mexique. 

De très anciennes figurines de terre cuite révèlent la première 
civihsation du Mexique. 

Coup d'œil sur les ventes de printemps: 

Les grandes ventes publiques dans le monde de janvier à mars 1955. 


NUMÉRO 7-8. JUILLET-AOUT 1955 
Numéro spécial d'été. 


Les Villas du Brenta, par Giuseppe Mazzotti. 

Dans ces villas somptueuses et abandonnées, les Patriciens de 
Venise passaient jadis leurs vacances. 

La peinture allemande du Moyen Age, par Gert von der Osten, 
conservateur du Musée de Land Basse-Saxe, à Hanovre. 

Etude sur Meister Bertram et les petits maîtres germaniques 
conservés au Musée de Hanovre. 
Au château de Châalis, par Pascal Pia. 

Ce romantique domaine d’Ile-de-France est un très ancien monas- 
tère qui abrite des tableaux ignorés. 

L'abbaye de Serrabone, par le Père Capellades. 

Un admirable vestige peu connu de l’art roman dans le Roussillon. 
Les trésors du Musée Wallraf-Richartz de Cologne, par Günter 
Aust, conservateur du Musée Wallraf-Richartz. 

Précisions sur l’histoire du musée et l’école de peinture colonaise. 


Petits musées, grandes œuvres, par Douglas Cooper. 

Les collections trop peu connues des musées des petites villes 
du Midi de la France. 

La Kronenhalle, par John Richardson. 

Ce restaurant de Zurich abrite une très intéressante collection 
d'art moderne. 

Miro vous montre Barcelone. 

Le célèbre peintre catalan fait visiter sa ville natale. 


Trois itinéraires pour touristes avisés, par André Thirion. 
Trois voyages: en Italie, en Autriche, en Belgique-Hollande. 


NUMÉRO 9. SEPTEMBRE 1955 


Le Cavalier Bleu, par Will Grohmann, professeur à l’Académie des 
Beaux-Arts de Berlin. 


C'est sous ce signe qu’avant l’autre guerre, Kandinsky et Marc 
rallièrent à Munich les artistes qui furent à l’origine de l’art 
abstrait. 

Scandale au Luxembourg, par Henri Perruchot. 

Histoire du legs Caillebotte, ami et mécène des Impressionnistes. 
Un portraitiste des biens de la terre, par Georges de Lastic Saint- 
Jal, conservateur du Musée de Senlis. 

Les nature-mortes de Menendez, attachant petit maître espagnol 
du XVIIIe siècle. 


Germaine Richier, sculpteur du terrible, par Jean Grenier. 


D AE vo 
Conrad Witz, novateur, par Georg Schmidt, « 
de Bâle. FAX RCE ON AA dv 
Ce Bâlois du XV® siècle fut un des premiers peintres qui sut crée 
l'illusion de la matière. NE 
La cote: Les grands illustrés modernes. 


Les prix des plus beaux livres de peintres contemporains. 


NUMÉRO 10. OCTOBRE 1955 


inventaire de la Crète, par Hélène Candulis. 
Visite à Cnossos, cœur de la civilisation minoenne. 


La fin énigmatique de Van Gogh, par Henri Perruchot. 
Le suicide de Van Gogh cache peut-être un mystère. 


Le paysage fantastique au Moyen Age, par Jurgis Baltrusaïtis. 


En Europe et en Orient, des visionnaires ont vu les mêmes mon- 
tagnes et les mêmes rochers changés en êtres vivants. 


Alfred Manessier, artisan religieux, par Bernard Dorival, conser- 
vateur au Musée d'Art Moderne de Paris. 


La collection André Breton, par Alain Jouffroy. 

Le Surréalisme a marqué profondément la sensibilité de notre 
temps. Son fondateur vit au milieu de tableaux et d’objets, 
témoins de trente années d’explorations et de rencontres. 

La vie d’un peintre: Fernand Léger. 

La vie du maître en images inédites. 


NUMÉRO 11. NOVEMBRE 1955 


Numéro spécial sur l'art en Russie. 


Cinq siècles de peinture en Russie, par Boris Ermoloff. 


Les peintres d’icones et de fresques ont su se libérer des leçons 
de Byzance pour créer un art authentiquement russe. 


A l'école de l'Occident, par Serge Ernst. 
Pour donner un nouveau visage à la Russie, Pierre-le-Grand et 
ses successeurs firent appel à des artistes étrangers. 


Au temps de l'avant-garde, par Michel Seuphor. 

Avant que les Soviets persécutent les artistes non conformistes, 
certaines des tendances les plus fécondes de l’art d’aujourd’hui 
avaient pris naissance en Russie. 

Maîtres de l’Art soviétique. 

La doctrine du réalisme socialiste et les chromos auxquels elle 
a donné naissance. 

L'Architecture en U.R.S.S. 


\ 
Formules académiques et abus du décor marquent l'architecture 
russe d'aujourd'hui. 


NUMÉRO 12. DÉCEMBRE 1955 


Numéro spécial de Noël. 


Les Heures de la duchesse de Bourgogne, par Jean Longnon, 
bibliothécaire du Musée Condé à Chantilly. 

Le Musée de Chantilly conserve un mystérieux et beau manuscrit 
du Moyen Age que la petite-fille de Louis XIV utilisa comme 


missel. 


Tout homme de qualité doit être artiste, par Jean Adhémar, 
conservateur-adjoint à la Bibliothèque Nationale. 


Dessins d’amateurs célèbres: Louis XIII, Marie-Antoinette, 
Me de Pompadour, la Reine Hortense…. 


Carta tinta, par André Chastel, professeur d'histoire de l’art 
moderne à la Sorbonne. 

Les Florentins de la Renaissance tirèrent un parti admirable des 
fonds colorés pour leurs dessins. 

Les quinze logis de Monsieur Cézanne, par Henri Perruchot. 


Une visite aux multiples demeures parisiennes de l'artiste fait 
mieux comprendre son âme inquiète et sa vie austère. 


_ lèrent pendant plus de mille ans d’incomparables objets précieux. 


Portrait posthume de Nicolas de Staël, par Jean Grenier. 
L'œuvre et la vie du peintre prématurément disparu. 


Un livre oublié, par Jacqueline Armingeat. 


On ne se souvient guère du Faust de Delacroix, c’est pourtant 
l’ancêtre des grands livres illustrés modernes. 


ANNÉE 1956 


NUMÉRO 13. JANVIER 1956 


Henri Laurens, le taciturne, par Guy Habasque. 


Ce sculpteur qui fuyait le monde est demeuré le moins connu 
des artistes majeurs de la génération cubiste. 


De Venise à la Vistule, par André Thirion. 


Neveu de Canaletto, le peintre vénitien Bernardo Bellotto a laissé 
des documents précieux sur la Pologne du XVIIIS siècle. 


Au Paradis Terrestre, par Jacques Combe. 


Le thème du Jardin des Délices connut une vogue extraordinaire 
au XVIS siècle dans les pays du Nord. 


Mes années avec Soutine, propos de Mlle Garde recueillis par 
Michel Ragon. 
Une amie fidèle raconte la vie quotidienne du célèbre peintre. 


Le musée du Congo belge à Tervuren, par Jean Laude. 


Ce musée est un des plus riches du monde en exemples de l'art 
et de la civilisation congolais. 


La cote: Maurice Utrillo. 


Une étude sur l’évolution des prix atteints par les œuvres du 
peintre depuis 40 ans. 


NUMÉRO 14. FÉVRIER 1956 


La farce de Van Meegeren, par John Russell. 


Dix ans après les aveux du célèbre faussaire, des experts affirment 
encore que les toiles dont il se déclarait l’auteur sont de la main 
de Vermeer. 


Vieira da Silva, par Jean Grenier. 


Une étude exhaustive de l’œuvre de cette femme peintre qui 
joue un rôle important parmi les artistes de la nouvelle génération. 


Watteau et ses amis, par Hélène Adhémar, directrice du Service 
d'Etudes du Département des peintures du Louvre. 


Bien que distant et ombrageux, le peintre des Fêtes galantes 
disposa toute sa vie d’un solide réseau d’amitié. 


Sous l'écorce de l’homme, par K._A. Jelenski. 

Les « Ecorchés » des cours d'anatomie ont souvent stimulé la 
création artistique. 

Le Futurisme … hier, par Michel Seuphor. 

Ce mouvement dont les outrances font sourire aujourd’hui compta 
des artistes importants. 

Coup d'œil sur les ventes d’hiver. 

Les grandes ventes internationales d’octobre à décembre 1955. 


NUMÉRO 15. MARS 1956 


Baudelaire, critique d’art, par Pascal Pia. 


Le grand poète fut aussi un des critiques les plus lucides et les 
plus sensibles du XIXE® siècle. 


Quand on vendait La Peau de l’Ours, par Guy Habasque. 


- En 1904, des j jeunes gens s'étaient réunis pour acheter des œuvres 
d’inconnus, puis ils organisèrent une vente publique qui fut un 
_ des premiers triomphes de Picasso. 


pas ionnés, les souverains de Pa ibre accumu- 


Quinze remarquables miniatures du XVe Hedle conservées à 


Chantilly illustrent les premiers chapitres du livre de saint Jean. 


Balthus, par Georges Bernier. 


L'œuvre et la vie d’un peintre important de notre époque dont 
les recherches se situent en marge de celles de ses contemporains. 


Luxe de l'Orient romain, par Etienne Coche de la Ferté, conser- 
vateur des Antiquités chrétiennes au Musée du Louvre. 


Constituée pendant la seconde moitié du XIX® siècle, la collection 
de Clercq est importante pour la connaissance du décor de la vie 
dans l’Antiquité finissante. 


Un collectionneur pionnier, par Jean Grenier. 


Roger Dutilleul compte parmi les premiers amateurs qui firent, 
avant la guerre 1914-1918, l’acquisition d'œuvres fauves et 
cubistes. 


Livres de peintres. 
Les beaux livres d’art parus dans l’année. 


NUMÉRO 16. AVRIL 1956 
Souvenirs rhénans, par Max Ernst. 


Le peintre surréaliste évoque sa jeunesse et celle de ses amis 
August Macke et Arp. 


Le Peintre turc, par François Fosca. 


Jean Etienne Liotard alla chercher l’exactitude sur les rives du 
Bosphore, au moment où régnait la mode d’un Orient de fantaisie. 


Une école oubliée, par Philippe Huisman. 


On a perdu jusqu'aux noms des portraitistes français du XVIIE siè- 
cle promis de leur temps à une gloire impérissable. 


Gilioli, par Michel Ragon, 


La vie et l’œuvre d’un des sculpteurs les plus en vue de la jeune 
école de Paris. 


Rembrandt et l'Asie, par Werner Hoffmann. 


Un aspect important de l’œuvre du maître connu des seuls spécia- 
listes : ses copies de miniatures indo-persanes. 


Coup d'œil sur les ventes publiques. 
Les grandes ventes internationales de décembre 1955 à avril 1956. 


NUMÉRO 17. MAI 1956 


Stendhal aimait-il la peinture? par Henri: Martineau. 


Le plus grand beylisant contemporain expose et commente les 
idées de Stendhal sur l’art. 


Odilon Redon, peintre et mystique, par Claude Roger-Marz. 
Lanskoy, par Jean Grenier. 


La vie d'artiste, par Henri Perruchot. 


Une enquête approfondie sur le mode de vie et les conditions 
d'existence des artistes, à Paris aujourd’hui. 


Miro, céramiste, par Rosamond Bernier. 


Une interview de l'artiste portant sur ses créations dans le domaine 
de la céramique, en collaboration avec le potier Artigas. 


NUMÉRO 18. JUIN 1956 


Où étaient-ils sous le second Empire? par Jacques Wilhelm, 
conservateur du Musée Carnavalet. 

Quelques grands amateurs parisiens, le baron Seillières, le duc de 
Morny, M. Schneider, les frères Pereire.… avaient constitué des col- 
lections qui sont aujourd’ hui l’orgueil de nombreux grands musées. 


Le Style américain, par Peter Blake. 

Aux Etats-Unis, les peintres, les architectes et les décorateurs 
créent des formes qui répondent aux besoins d’un mode de vie 
dynamique. 


LT 


On les oublie, on a tort, par Manuel Gasser. 


Les réserves des musées et les collections privées contiennent de 
toiles de grande valeur, ignorées du public. 


Picabia, l'inventeur, par Gabrielle Buffet-Picabia. 


Gabrielle Buffet, qui fut la femme de l'artiste, raconte comment 
il abandonna une carrière de peintre académique pour devenir 
un des meneurs de jeu du mouvement moderne. 


Jean-Paul Riopelle, par Pierre Schneider. 
Le souvenir des forêts canadiennes marque les toiles abstraites 
du jeune peintre. 


La vie des simples, par Franz Roh. 


Mœurs et coutumes des habitants de l’île de Führ au XIX® siècle, 
vues par le peintre amateur allemand Oluf Braren. 


NUMÉRO 19-20. JUILLET-AOUT 1956 


Numéro spécial d’été. 


Connaissez-vous Venise? par Mary McCarthy. 

La célèbre romancière américaine montre que si tout a été dit sur 
la ville la plus visitée du monde, il y reste encore bien des choses 
à découvrir et à comprendre. 

Pagan aux cinq mille temples, par Anil de Siloa-Vigier. 
Aujourd’hui abandonnée, Pagan, l'antique cité de l’Empire 
birman fut autrefois un des hauts lieux de la religion boudhique. 
Ses monuments splendides en témoignent, 


Un musée militant, par Michel Seuphor. 
Une étude sur l’organisation et les collections du Stedelijk Museum 
d'Amsterdam, un des musées les plus dynamiques du monde. 


Découverte de Guadalupe, par Pierre Gasser. 


Rarement visité, le monastère d’'Estrémadure possède une admi- 
rable série de toiles de Zurbaran. 


' 


La Mosquée du Vendredi, par André Godard. 

Cette mosquée d’Ispahan est un des plus anciens et des plus remar- 
quables monuments islamiques encore existants. 

Visitez Besançon, par André Thirion. 

Les monuments admirables et peu connus de la ville, son remar- 
quable musée. 

Bruges moins connue. 


Le peintre Félix Labisse dévoile des aspects inattendus de la vieille 
cité belge. 


NUMÉRO 21. SEPTEMBRE 1956 


Louise Moillon, par Jacques Wilhelm, conservateur du Musée 
Carnavalet. 


Le milieu attachant des peintres parisiens du XVII® siècle revit 
à travers la figure encore mal connue de ce petit-maître de la 
nature-morte. 

Le Zodiaque de Bet-Alpha, par Henri Stern. 


La mosaïque de la synagogue de Bet-Alpha en Israël, avec ses 
décors à figures prouve que, contrairement aux idées reçues, le 
Judaïsme n’a pas toujours exclu l’art figuré. 

J'ai connu Lautrec, Cézanne, Monet, par Henri Perruchot. 
L'écrivain Francis Jourdain, un des derniers survivants d’une 
grande époque interviewé par Henri Perruchot. 


Francisco Borès, par Jean Grenier. 
La Renaissance fantaisiste, par André Chastel, professeur d'histoire 
de l’art moderne à la Sorbonne. 


La découverte des grotesques de l’antiquité romaine eut une 


influence décisive sur l'imagination décorative en France et en 
Italie au XVIe siècle. 


Coup d'œil sur les ventes publiques. 
Les grandes ventes internationales de mars à juillet 1956. 
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NUMÉRO 22. OCTOBRE 1956. 


Une église inaccessible, par Etienne Coche de la Ferté, conserva- 
teur des Antiquités chrétiennes au Musée du Louvre. 


Dans une île écartée de la Turquie, un des jalons essentiels du 
développement de l’art chrétien qui n’est n1 visité n1 entretenu. 


L'Affaire Bonnard, par Henri Perruchot. 

La succession de ce grand peintre a donné lieu à un procès passion- 
nant dont l'issue permettra de préciser les droits de l'artiste sur 
son œuvre. 

Soixante-quinze ans de jeunesse, par Roland Penrose. 


A l’occasion de l’anniversaire de Picasso, un de ses proches a ras- 
semblé des images illustrant les étapes marquantes de sa vie. 


De Stijl, par Michel Seuphor. 


Les membres du groupe « De Stijl», dirigé par Mondrian, exer- 
cèrent leur influence dans tous les domaines de l’art moderne. 


La Biennale, par Umberto Apollonio, directeur de « La Biennale 
di Venezia». 


Un des animateurs de cette célèbre manifestation nous dit ce 
qu'elle est et ce qu’elle veut être. 


NUMÉRO 23. NOVEMBRE 1956 


Pétra, par André Parrot, conservateur des Antiquités orientales au 
Musée du Louvre. 


Les monuments de ce site oublié pendant sept siècles comptent 
permi les plus beaux et les plus mystérieux de l'Orient ancien. 


Le Théâtre et les primitifs, par Valentin Denis, professeur à 
l'Université de Louvain. 


Les représentations des Mystères jouèrent un rôle capital dans 
l’évolution de la peinture au Moyen Age. 


Propos d’un sculpteur, par Rosamond Bernier. 
Interview du constructiviste Antoine Pevsner. 


Un fonctionnaire des douanes, par Henri Perruchot. 

Sacrifiant son avancement à sa passion pour la peinture, Victor 
Chocquet eut le discernement d’acheter des œuvres de Cézanne 
et le courage de les défendre. 

Herkules Seghers, par François Fosca. 


Cet artiste tourmenté, dont on sait très peu de choses, fut pourtant 
un des plus remarquables graveurs du XVII® siècle. 


NUMÉRO 24. DÉCEMBRE 1956 


Numéro spécial de Noël 


Le diptyque de Wilton, par Joan Evans. 

Des générations d’historiens de l’art se sont interrogées sur l’attri- 
bution exacte de ces panneaux célèbres. 

Livret de famille, par Annette Vaillant. 


Animateurs de «La Revue Blanche», centre de ralliement des 
Nabis, les frères Natanson sont évoqués ici par la fille de l’un d’eux. 


Témoignages sur l’éphémère, par Per Bjürstrom et Bengt Dahl- 
bäck, conservateurs-adjoints au Musée de Stockholm. 


Décors et costumes disparaissent souvent sans laisser de traces. 
Des dessins conservés au Musée National de Stockholm sont une 
source inestimable pour la connaissance du théâtre français ancien. 


Lautrec gourmand, par Henri Perruchot. 

Quelques plats cuisinés par le célèbre peintre. 

Comme on fait son lit, on se couche, par Guillaume Janneau, 
professeur au Conservatoire National des Arts et Métiers. 

Les formes successives qu’a prises le meuble sur lequel l’homme 
passe le tiers de sa vie. 

L'Internationale Dada, par Michel Seuphor. 

Le mouvement Dada par un de ceux qui y ont participé. 


Pâtes tendres de Capodimonte, par Henry-Pierre Fourest, conser- 
vateur du Musée National de Céramique de Sèvres. 


L'histoire de la manufacture créée au XVIIIe siècle par les Bour- 
bons de Sicile. 


ANNÉE 1957 


NUMÉRO 25. JANVIER 1957 


Vestiges ignorés de l’art roman, par José Gudiol, directeur de 
l’Instituto Amatller de Arte hispanico de Barcelone. 


L’ensemble inégalable de panneaux d’autel du Moyen Age conservé 
au musée de la petite ville catalane de Vich. 


Un Palais Parisien, par Rosamond Bernier. 


Trois vedettes de l’architecture moderne ont créé, pour abriter 
les bureaux de l'Unesco, un bâtiment qui a soulevé les controverses. 


La Collection Wallace, par Cyril Connolly. 


Trois générations d’aristocrates excentriques ont accumulé les 
chefs-d’œuvre réunis, à Londres, dans un des plus célèbres musées 
du monde. 


Jean Dubuffet, par Georges Limbour. 


x 


L'œuvre de ce peintre très à l’écart de l’art contemporain est une 
histoire exaltée de matériaux et de techniques. 


La peinture médiévale en Hongrie, par Arpad Balog. 
L'art de ce pays martyrisé est encore à peu près inconnu. 


Monsieur Ingres et ses Muses, par Hans Naef. 


Les gravures copiées et interprétées par le peintre dans deux de 
ses œuvres les plus célèbres. 


NUMÉRO 26. FÉVRIER 1957 


De l’échoppe au «shopping center», par Guillaume Janneau, 
professeur au Conservatoire National des Arts et Métiers. 


Les transformations de la boutique au cours des siècles. 


Le baroque manuélin, par Georges Limbour. 

Tomar et Batalha, poèmes de pierre à la gloire de la mer, comptent 
parmi les chefs-d’œuvre de l’architecture portugaise. 

Trésors sans catalogue, par Pierre Maurois, conservateur du 
Musée de Lille. 

Le musée de Lille, l’un des plus beaux de France, est aussi l’un des 
plus méconnus. 

Visite à Chadwick, par Robert Melville. 


Lauréat du Prix international de la Biennale de Venise 1956, 
ce sculpteur anglais est l’un des plus en vue de la jeune génération. 


Livres sur l’art. 


NUMÉRO 27. MARS 1957 


Les Anticomanes, par Jean Grenuer. 


Un historien mort assassiné et un mauvais peintre qui passait 
pour un génie, furent, au XVIIIe siècle, les promoteurs du retour 
à l’antique. 

Primitives Beautés, par Robert Goldwater, directeur du Musée 
d'Art Prinutf de New York. 


À New York, un nouveau musée s'attache à présenter des objets 
primitifs choisis avant tout pour leur valeur plastique. 


Le musée privé d’un conservateur, par Rosamond Bernier. 


Henry P. Mc Ihenny, l’un des directeurs du Musée de Philadel- 
phie, possède dans sa collection personnelle d’admirables toiles 
de l'Ecole française. 


Naqsh-i-Rustam, par André Parrot, conservateur des Antiquités 
orientales au Musée du Louvre. 

Au centre de l'Iran, cette falaise sculptée est un gigantesque livre 
d'histoire. 


Luis Fernandez, par Luce Hoctin. 


NUMÉRO 28. AVRIL 1957 


Bauhaus, Weimar - Dessau, par Will Grohmann, professeur à 
l’Académie des Beaux-Arts de Berlin. 


Cette institution célèbre qui renouvela la tradition des anciens 
ateliers exerce encore aujourd’hui son influence. 


Ils existent. Le saviez-vous? par Roselyne Bacou, conservateur- 
adjoint au Cabinet des Dessins du Musée du Louvre. 


Quelques pièces de l’admirable Cabinet des Dessins du Musée de 
Lille. 
Idées de Georges Rouault, par Jean Grenruer. 


«Tirer tout son art d’un regard d’une vieille rosse de saltim- 
banque » voici la gageure qu’a tenue le vieux maître depuis 19083. 


Jean Arp, par Michel Seuphor. 


Enluminures tardives, par Jacques Vanuxzem. 
Longtemps après Gutenberg, on calligraphiait et ornait de précieux 
manuscrits. 


Livres sur l’art. 


NUMÉRO 29. MAI 1957 


Souvenirs sur Brancusi, par Henri-Pierre Roché. 

«Si vous voulez que nous restions amis, n’écrivez sur moi que 
quand je serai mort », disait le célèbre sculpteur à l’auteur de cet 
article. 


Les verrières d’Evreux, par Louis Grodeckt. 

Déposés pendant la guerre, ces vitraux vont retrouver la cathédrale 
où ils se trouvaient depuis le XIVE siècle. Leur étude a permis 
d’intéressantes comparaisons avec la peinture de l’époque. 


De Bijenkorf, par Rosamond Bernier. 
On vient d’édifier à Rotterdam un magasin de nouveautés qui 
est un modèle d'architecture fonctionnelle. 


L'Hôtel Drouot. et avant, par Pascal Pia. 
L’atmosphère si particulière des ventes publiques n’a guère changé 
depuis des siècles. 


Raoul Ubac, par Georges Limbour. 


Un peintre du grand siècle, par Jacques Thuillier. 
Quasi oublié aujourd’hui, Simon Vouet était considéré comme un 
maître du temps de Louis XIV. 


Questions militaires, par M. G. de La Coste-Messelière. 
Les machines de guerre, jadis, étaient moins efficaces mais plus 
pittoresques. 


NUMÉRO 30. JUIN 1957 


Picasso à la Californie, par Georges Limbour. 

C’est dans cette villa de Cannes, vestige de la Riviera d’une autre 
époque que Picasso poursuit depuis deux ans sa prodigieuse 
activité créatrice. 


La collection Lehman, par Vivian Campbell. 
L’extraordinaire ensemble de tableaux et d’objets d’art réuni par 
deux générations de financiers américains. 


Terra incognita, par André Pieyre de Mandiargues. 
Dans le talon de la botte italienne, les Pouilles sont riches en 
monuments et œuvres d'art qui restent à découvrir. 


La route des azulejos, par Suzanne Chantal. 
Les villas, les palais, les parcs du Portugal sont décorés de véri- 
tables tableaux de faïence dont l’origine remonte à l’art mauresque. 


L'âge d’or des châteaux anglais, par Francis Haskell. 


Au XVIII siècle, on édifia un peu partout en Grande-Bretagne 
de somptueuses demeures de style baroque ou néo-classique. 


Peints sur tranche, par M. G. de La Coste-Messelière. 

La «bibliothèque peinte » de Giorgio Pilone, patricien de Bellune, 
est un vestige exceptionnel de la culture humaniste du X VIS siècle 
italien. 


NUMÉRO 31-32. ÉTÉ 1957. 


Un médecin collectionneur au XVIII° siècle, par John Russell. 
William Hunter, accoucheur des Londoniennes élégantes, confor- 
mait ses achats au goût conventionnel de l'époque. Il fut néan- 
moins un des premiers à discerner le génie de Chardin. 


Un grand bourgeois amateur au XIX° siècle, par Etienne Coche 
de la Ferté, conservateur des Antiquités chrétiennes au Musée du 
Louvre. 

Le bric-à-brac de haut luxe que formaient les objets réunis par 
Frédéric Spitzer passait de son temps pour le modèle même de la 
collection constituée avée érudition et goût. 

Un poète ami des peintres au XX° siècle, par Georges Limbour. 
Compagnon de lutte des Cubistes et des Fauves, Guillaume Apollh- 
naire avait constitué une collection qui est le miroir fidèle du 
goût éclairé au temps où il y avait une avant-garde. 


Interbau, par Jacques de Bary. 


À l’occasion d’une exposition d’un genre nouveau, un jeune archi- 
tecte français visite les chantiers où s’édifie le Berlin de demain. 


Batraciens irrésistibles, par Marcel Jacquot. 
À l’époque des lumières, les traités de zoologie alliaient la préci- 
sion scientifique et le décor rocaille. 


Jacopo Bassano, par Michel Florisoone, conservateur adjoint au 
Musée du Louvre. 
Une étude sur l’œuvre de ce peintre encore trop inconnu. 


Dans l’ombre de Goya, par Pierre Gassier. 

Bien oublié aujourd’hui, Luis Paret est le seul peintre espagnol 
du XVIII siècle qui ne soit pas totalement écrasé par son génial 
contemporain. 

Dourga l’inaccessible, par Jeannine Auboyer. 

Chaque année, les cérémonies en l’honneur de cette déesse consti- 
tuent un véritable festival de l’art populaire au Bengale. 
Invitations au voyage, par Pascal Pia. 


Livres sur l’art, 


NUMÉRO 33. SEPTEMBRE 1957 


Connaissez-vous Alvar Aalto?, par J. H. Richards. 

Cet architecte finlandais, un des plus remarquables de notre 
temps, n’a guère travaillé hors de son pays. 

Chirurgie esthétique, par M. G. de La Coste-Messelière. 

Les restaurateurs soignent les tableaux avec autant de patience 


et de minutie que les médecins qui pratiquent les interventions 
les plus délicates. 


Georges Braque : découvertes et tradition, par Georges Limbour. 


Consultons le dictionnaire, par Guy Dumur. 

Dans leurs éditions successives, les encyclopédies les plus sérieuses 
ont jugé de façon bien différente les artistes novateurs. 

Cires perdues d’un pays perdu, par Jean Laude. 

Le British Museum possède les plus beaux exemples des sculptures 
d’un royaume d’Afrique aujourd'hui disparu : le Bénin. 

La reine de la rue Saint-Honoré, par Georges de Lastic Saint Jal. 
Amie des philosophes et de la Grande Catherine, Madame Geoffrin 
fut la protectrice des meilleurs peintres de son temps. 


Coup d'œil sur les ventes publiques. 


NUMÉRO 34. OCTOBRE 1957 


Un condottiere amateur d’art, par Paul Eeckhout, conservateur du 
Musée des Beaux-Arts de Gand. 
Au XVE siècle, sous le règne de Frédéric de Montefeltre, la cour 


d'Urbino fut un des lieux de rencontre des artistes européens du 
temps. 


De diverses formes de beauté, par Janet Flanner. 
Helena Rubinstein a consacré sa vie à embellir le visage de ses 


sœurs. Elle a constitué aussi une collection qui choqua d’abord 
car elle était loin de répondre aux canons admis de la beauté. 


Ainsi vivait-on jadis, par Yolande Amic, assistante au Musée des 
Arts Décoratifs. 

Les trésors du musée des Arts Décoratifs montrent comment 
évolua le style de vie en France au cours de cinq siècles. 

Ainsi peut-on vivre aujourd’hui, par Luce Hoctin. 

La Triennale de Milan, qui présente les solutions les mieux adap- 
tées au cadre de la vie contemporaine, montre aussi que le style 
de notre époque est menacé par l’uniformité,. 

La nouvelle Ecole de Paris, par Georges Limbour. 


Un des plus attentifs visiteurs des galeries de la Rive Droite et 
de la Rive Gauche fait le point de la peinture d’aujourd’hui. 


NUMÉRO 35. NOVEMBRE 1957 


Matta, par Luce Hoctin. 


Triomphes renaissants, par Christiane Lorgues-Lapouge. 

Epris de gloire, les hommes du XVE et du XVIE siècle ressuscitèrent 
dans la peinture et le vitrail les cortèges antiques. 

Un maître de l’expressionnisme, par John Russell. 

Depuis cinquante ans, Oskar Kokoschka exprime la violence de 
son univers intérieur à travers des paysages et des portraits. 

Les créations d'Olivetti par Christopher Clovis. 


Ce sont les grandes firmes américaines qui ont fait le plus pour 
développer l’art du graphisme commercial et des formes utiles. 
Les réussites d’Olivetti montrent qu’on peut faire aussi bien en 
Europe. 


Dualité de l’art roman, par Louis Grodecki. 

Les interférences entre arts précieux et arts monumentaux du 
Haut Moyen Age. 

Livres de peintres, par Pascal Pia. 

Les grands artistes contemporains ont atteint à d’admirables 
réussites bibliophiliques. 

Le marché des arts primitifs, par Charles Ratton. 


NUMÉRO 36. DÉCEMBRE 1957 


Le Livre d’Heures d’un preux chevalier, par Jean Longnon, 
bibliothécaire du Musée Condé à Chantilly. 


Des couleurs fraîches et l'emploi d'éléments héraldiques font de 
ce manuscrit anonyme un des plus précieux qui aient été enlu- 
minés au début du XV® siècle. 


Cités idéales, par André Chastel, professeur d'histoire de l’art 
moderne à la Sorbonne. ARS 


Utilisant les découvertes des maîtres de la perspective, les mar- 


queteurs italiens du XV® siècle créèrent un étonnant miroir de 
l'architecture du temps. 


« 


La Peinture du Grand Siècle, par Michel Laclotte, adjoint au 
Département des Musées de Province. 


En groupant les chefs-d’œuvre du XVII® siècle appartenant aux 
musées de province français, l’exposition de la Royal Academy 
de Londres remettra en lumière une école encore méconnue. 


Un amateur d'art en URSS. 
Conversation au magnétophone entre Daniel Cordier et Georges 
Bernier. 


+ 


Vestiges des trésors royaux, par Pierre Verlet, conservateur au 
Musée du Louvre. 


Suivant une politique de faste et de mécénat, les rois de France, 
de Philippe V à Louis XVI, ont accumulé d’admirables collections. 


Il y a cinquante ans: un panorama de la vie artistique en 1907. 
Livres sur l’art. 


Le marché des arts. 
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gère de 184 pièces de fabri- éprouvés, comprenant en 
cation spéciale supérieure plus du service de 112 


DRICENTQULMSCMRTAITENCOUE pièces :: 12 fourchettes 
ramment à escargots, 
dans le 12 four 
commerce, chettes à 
o r f èvrerie huîtres, 12 
de grand fourchettes 
luxe, exé- à gâteaux, 
cutée dans 1 pelle à 
nos ateliers tarte, 12 
par des pro- pelles à 
cédés d'’usi- glace, 1 ser- 
nage les vice, à gla- 
plus mo- g ce 2 pièces, 
dernes, en ST ré N° 6 12 cuillers 
mNen trial à moka, 1! 


blanc « RUOLZ » à haute pince à sucre, 1 service à 
teneur de nickel et argen- salade 2 pièces, 1 service à 
tée à 464 grammes d’ar- découper 2 pièces, 1 service 
gent pur, suivant des pro- | à hors - d'œuvre 4 pièces. 


D’UNE VALEUR REELLE DE : 255.700 FRANCS 
1e service di plalerie # prèces, 


mêmes procédés de fabrication que nos menagères en 
métal blanc « RUOLZ » bate et soudure orfèvre d’une 
SUPER-CHARGE d'argent pur (215 grammes) compre- 
nant : 1 plat à poisson de 60 cm., 1 plat à gigot de 45 cm, 
1 plat ovale de 35 cm., 1 plat rond de 30 cm., 1 plat rond 
de 35 cm.,2 platsude 15/cm. 


D’'UNE VALEUR REELLE DE 94.095 FRANCS 


Toutes ces opérations d'usinage, effectuées dans nos usines, 
font l'objet de contrôles excessivement rigoureux qui nous 
permettent de garantir formellement la qualité de notre 
orfèvrerie contre tout Vice de fabrication pendant 25 ANS. 
Les charges d'argent pur déposées sont attestées par nos 
poinçons de’ garantie conformément à la loi et figurant sur 
toutes les pièces. 


LES DEUX SERVICES VOUS SONT OFFERTS 
POUR 206.550FRANCS 


Payable de la façon suivante : 34.425 Frs à la commande, 
34.425 Frs à la réception et 12 mensualités de 11.478 Frs. 


CONDITIONS SPECIALES 
POUR PAIEMENT AU COMPTANT 

Adressez dès maintenant votre commande à CHRYSALIA 
31, rue des Mathurins, Paris (8°). ANJ. 90-54 et vous rece- 
vrez, sans engagement de votre part, la documentation qui 
vous est nécessaire pour fixer au mieux votre choix (modèle 
de couverts, de cadeaux, les différentes modalités de regle- 
ment, etc.). 

Un coffre à tiroirs en chêne massif, gainé satin et velours 
d'une valeur de 40.000 F est offert gracieusement aux 
CENT premiers clients se recommandant de cette revue 


et dont la commande mous sera parvenue avant le 
31 JANVIER 1958. 


CERTIFICAT DE GARANTIE REMISE DE 
DE 25 ANS 


JOINT A CHAQUE LOT 2 0 se 


CONTRE CE 


LA REMISE DE 20 % EST APPLICABLE AUX: LOTS 1, 2, 3, 4 ET 5 LE LOT BO N 


MAEGHT ÉDITEUR 


13, RUE DE TÉHÉRAN - PARIS VIII* 


PARMI LES 


ÉDITIONS ORIGINALES 


LÉLUS FRÉESN 


LA THÉOGONIE D'HÉSIODE 
Eaux-fortes de G. Braque 


*X 
MILAREPA 
Eaux-fortes de G. Braque 
*k 
PARLER SEUL de Tristan TZARA 
Lithographies de Miro 
* 
LE BESTIAIRE DE PAUL ELUARD 
Eaux-fortes de Chastel 


*k 


En préparation : 


LA LIBERTÉ DES MERS 
Poèmes de Pierre Reverdy 
Lithographies de G. Braque 


Bernardo DADDI (c. 1290-1348) « La Nativité » 
Panneau de 187% x 38 cm. 


Tableaux anciens 


et modernes 


PARIS 


22, RUE DES CAPUCINES 
RICHELIEU 65-86 


NEW YORK 


14 EAST 57th STREET 


LONDRES 


34, ST. JAMES'S STREET 


L'ÉDITION PUBLICITAIRE 


PHOTO R. JOURNEAUX 


la magie du cristal 


GALERIE D'EXPOSITION ET MUSÉE 
30 bis, RUE DE PARADIS . PARIS X° - PRO 64-30 
NEW-YORK - 55 EAST, 57 th STREET, NY. 22 
MONTRÉAL - 8355, BOULEVARD SAINT-LAURENT 


Pensez aux fêtes de fin d'année ! 


Il arrive souvent que, pour Noël, on veuille offrir 
une attention à des amis qui vous sont chers, sans 
trouver ce qui conviendrait. Un message floral par 


[La Vie de Jésus LA VIE DE JÉSUS 
Les ( hefs-dauvre de L'Art par les chefs-d'œuvre de l'art. 
Ù Un volume 25 x 32 cm 

44 planches en couleurs 
Reliure de luxe sous couverture 
en couleurs - La vie du Christ 
telle que l'ont illustrée les 
plus célèbres artistes de tous 
les temps - Le texte 
d'accompagnement est extrait 
du Nouveau Testament. 


Lu 


à 


«Fleurop » sera, dans ce cas, ce qu'il faut. Il témoi- 
gnera de votre bon goût et, transmis toujours avec 
la plus grande discrétion, il réservera surprise et joie. 


y 
ê 
Er OS 


FLEUROP-INTERFLORA 


Na 


Service dans le monde entier LE XIX° SIÈCLE 


FRANÇAIS 

Un volume 24 x 32 cm 

très nombreuses planches en 
quadrichromie et 1.000 photo- 
graphies en noir - Reliure de 
luxe, couverture en couleurs, 
sous rhodoïd - Peinture - 
Mobilier - Céramique - 
Orfèvrerie - Bronzes - Tapis, 
etc... Un guide unique pour 
l'amateur et le spécialiste. 


de 
om 
x 
x 
un 
Lu 
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= 
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n 
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z 
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» 
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LE MONT SAINT-MICHEL 
DELPHES 
LE XVIII: SIÈCLE 


LA PEINTURE 
EGYPTIENNE 


1 


FUN À 


LAGRANGE 


Du 26 novembre au 15 décembre 1957 


LE BALLET 


«Vous trouverez 
parmi ces prestigieux ouvrages 
le cadeau de choix qui plaira à coup sûr. 


N 


” PUBLICIS | 


PEINTURES: Galerie VILLAND-GALANIS 


7, Boulevard Haussmann - Paris 8e En vente chez tous les libraires à 


AQUARELLES: Galerie SAINT -AUGUSTIN 


122, Boulevard Haussmann - Paris 8e | . librairie LL 


Emanation du rêve, instrument d’évasion, le paquebot 
procure, à l’homme de goût, l’émerveillement d’une 
harmonie parfaite. De ligne majestueuse, il offre, intérieu- 
rement, dans la diversité des couleurs et des décors de 
ses salons et emménagements, une remarquable unité 
d'inspiration. 


Cette complète harmonie est un des traits distinctifs 
des paquebots de la Cunard Line, qu’il s’agisse des géants 


“QUEEN ELIZABETH” et ‘“QUEEN MARY”, les 
plus grands navires du monde, ou des nouvelles unités 


sut la ligne du Saint-Laurent, telles que le “SAXONIA”, 
V'IVERNIA” et le “CARINTHIA”, ou encore de 
Pélégant “MAURETANIA” et du fameux paquebot de 
luxe “CARONIA”’. 


Sur ces navires, la vie est organisée dans ses moindres 
détails de façon que rien ne vienne heurter la parfaite 
ordonnance du service, et l’harmonieux équilibre d’une 
ambiance heureuse. 


SERVICES DIRECTS 
DU HAVRE ET DE CHERBOURG 
POUR NEW YORK ET LE SAINT-LAURENT 


6, RUE SCRIBE 
PARIS 9° 


| TÉL. : OPÉ, 22-30 
ET LES AGENCES 
DE VOYAGES 


« QUEEN ELIZABETH » et « QUEEN MARY» 
LES PLUS GRANDS PAQUEBOTS DU MONDE 


= ne Fo 


CHEFS -D'ŒUVRE : 


AUCILOUI 


LE TT RESES 


«PENDULES » 
COLLECTION ORBIS PICTUS 


«plaisir des yeux et de lespritr 


RiRAN GATE DE 


PA O TL TA, CES 


1F 


«L'ŒUVRE. SCULPTÉ DE DEGAS» à 


VON MATT/REWALD Ra 
1 vol. rel. 23 x 28,5 cm, 89 hélios Ds 


#7 


D DONS 


57, rue de l'Université VII° À, 


T LA TERRE 
Li LES HOMMES 
ET 


RARE METRAUX LES DIEUX ALFRED 
MÉTRAU X 


vIStÉeZ 


HAÏTI 


LA TERRE 
LES HOMMES 
ET 
LES DIEUX 


St 


fabuleuse. 


Broché Fr. 27.— 
Relié Fr. 30.— 


Ce magnifique volume vaut à la fois par la qualité du texte et par la 
richesse de l'illustration. De l'image d'ensemble de la paysannerie haï- 
tienne ressort en particulier une description détaillée du culte vodou. 


In-4°,112 p., 90 ill. en noir, 4 en couleurs, couverture luxueuse en couleurs 


ÉDITIONS DE LA BACONNIÈRE 


ADRIEN MAEGHT 


LIVRES ET GRAVURES MODERNES 


42, RUE DU BAC %X PARIS 7e %x LIT. 45.15 


Marc Chagall 
«Le Trapéziste» 
lithograpbie originale 


Renseignements et documentation sur simple 
9 ex. signés 


demande à votre agence de voyage ou à 


OFFICE NATIONAL INDIEN 


DE TOURISME BRAQUE CHAGALL PICASSO MIRÔ 
8, BOULEVARD DE LA MADELEINE - PARIS-8- MATISSE KANDINSKY LÉGER 


TÉL. : OPE. 00-84 - ANJ. 83-86 GIACOMETTI BAZAINE:vUB AG 
HEURES D'OUVERTURE : 9H à I7H - SAMEDI 9H à 13H 


GRAVURES ORIGINALES PAR 


LAROUSSE 


F 


CAR ARR LS 


le cadeau des gens de goût 


l'art-— 


Nouveauté dans la collection in-quarto Larousse. 


a 


Sous la direction de René Huyghe, professeur au Collège de France 
conservateur en chef honoraire au musée du Louvre, avec la colla- 
boration de plus de 70 spécialistes français et étrangers. 


UULAROUSSE 


Une histoire de l’Art qui est aussi une histoire de la Civilisation et de la 
Pensée. 

Conçu selon une formule entièrement nouvelle et magnifiquement illustré, l’ou- 
vrage complet comportera trois volumes qui seront l’orgueil de toute bibliothèque. 


Le tome 1 vient de paraître en volume relié : 368 pages, plus de 900 illustrations en 
noir, 16 hors-texte en couleurs, sous jaquette illustrée : 5 385 F (taxe locale incluse). 


EN VENTE CHEZ TOUS LES LIBRAIRES ET 114 BOULEVARD RASPAIL, PARIS 6e 


À #4 
= HITS 


PE trust 


Service à thé ‘ GODRONS ” exécuté en maillechort argenté par 


ERCUIS 


GALERIE 
CREUZEVAULT 


9, av. Matignon, Bal 36-35 


CIVET 


DU 29 NOVEMBRE AU 28 DÉCEMBRE 


Henriette Gomès 


8, RUE DU CIRQUE, PARIS 


Balzac 42-49 


EN PERMANENCE 
TABLEAUX 


PAR 


BALTHUS 


BLAS CANOVAS 


10, rue Saint-Roch - Paris 1er 


Ope 91-52 


UNE JEUNESSE NOUVELLE SUR LE SOL BIBLIQUE... 


VOUS 
DEVEZ 


CONNAITRE 


OFFICE NATIONAL ISRAELIEN 
DE TOURISME 


2, RUE MEYERBEER - PARIS IX - TÉL. PRO 6515 


FILIPPO ROSSI 


CHEFS-D'ŒUVRE DE L'ORFÈVRERIE 


248 pages, 39 reproductions en noir, 93 en couleur, 


8 en or et argent. Relié sous jaquette illustrée, 


L'ACROPOLE 


Texte de GERHART RODENWALDT 
Photographies de WALTER HEGE 


168 pages dont 51 pages de texte, 
122 reproductions photographiques 
dont 104 grandes planches. Relié 


pleine toile sous jaquette illustrée. 


1.781 fr. T,C, 


7.837 fr. T.C. 


R. LULLIES et M. HIRMER 


LA SCULPTURE 
GRECQUE 


94 pages, 256 reproductions en noir 
et 8 planches en couleur. Relié 
pleine toile sous jaquette illustrée. 


5.343 fr, T.C. 


{ 


0 


Clammarion 


H. et D. JANSON 


HISTOIRE DE LA PEINTURE 


de la préhistoire à nos jours 


397 reproductions en noir, 103 en couleur. Relié 
4.326 fr. T.C. 


HISTOIRE GÉNÉRALE 
DE L'ART 


de la préhistoire a nos jours 


par les plus éminents spécialistes 
groupés autour de leur illustre 
doyen. 


ÉMILE MALE 


de l’Académie française 
Deux volumes de 400 pages chacun, 
1,750 illustrations, 20 hors-texte en 
couleur. Les 2 vol. 8.550 fr. T.C. 


pleine toile sous jaquette illustrée. 


RENÉ HUYGHE 


DIALOGUE 
AVEC 
LE VISIBLE 


RENÉ HUYGHE 


DIALOGUE AVEC 
LE VISIBLE 


Connaissance de la Peinture 


448 pages, 384 reproductions en noir 
et 16 planches en couleur. Relié 
pleine toile sous jaquette illustrée. 


3.562 fr. T.C. 


JEAN-LOUIS VAUDOYER 
de l’Académie française 


LE NU FÉMININ 


dans la peinture européenne 


144 pages, 143 reproductions en noir 
et 8 planches en couleur. Relié 
pleine toile sous jaquette illustrée. 


2.392 fr. TC: 


CATAN 


129, Champs-Elysées Paris - Bal 41-71 


Tapis au point époque romantique - Bordure et 
fond ivoire, médaillon rouge (2 m. X 3 m.) 


Tapis d'Orient Anciens 
Aubusson - Petits Points - Savonneries 


ACHATS - EXPERTISES - RÉPARATIONS 


Reproductions de Tableaux de Maîtres 


Guy Spitzer 


14, rue La Boétie - Paris 8° 
Tél. : ANJ. 00-32 


GALERIE STADLER 


51, rue de Seine - Paris VI° - Dan 91-10 


DOMOTO 


© Peintures 


22 novembre - 21 décembre 


GALERIE MICHEL WARREN 


10, Rue des Beaux-Arts - Paris 


BRAM VAN VELDE 
GERMAIN DEBRÉ 
ASSE  LARDERA 
ALECHINSKY MESSAGIER 
DAGAN 


LI LI 
Ë rIS C e rt 3, rue des beaux-arts - paris - de 44-76 


peintures de Baj - Bro - Jenesco - Maussion 
Lubine - Quentin - Singer 
Haardt - Yves Klein 


sculptures de Kricke - Ping Ming - Takis 


GIMPEL FILS 


50 South Molton Street LONDON 


LYNN CHADWICK 


Winner of the Venice Biennale 
Sculpture Prize 


BEN NICHOLSON 
ARE EN RE Award 


Agents for 


© HAVAS INTER. SERV. 


FRANCE IN YOUR FUTURE 


Write, phone or visit your Travel Agent, our offices everywhere or 


FRENCH TOURIST OFFICE 
8 Av. de l'Opera, Paris, Tel. : Opera 
17-71 or 17-72. 


} Suewnuol 


noÂ a1idsul o 


noÂ j}461j8p 0} Awououses 


DICTIONNAIRE CRITIQUE ET DOCUMENTAIRE 
DES PEINTRES, SCULPTEURS 


TOUS TRAVAUX DESSINATEURS ET GRAVEURS 
e ous es emps e e ous Les aYys 
DE LABORATOIRE RD RD EE pay 
de 


Radiographies | BÉ N É ZIT 


KRadioscopies HUIT VOLUMES 


GRÜND 


Photos en ultraviolet et en infrarouge 


Analyses spectrales 


Les conditions de souscription seront adressées sur demande 


faite à la 


LIBRAIRIE GRÜND 
60, rue Mazarine 


Filtres de Wratten PARIS 


Examens en lumière rasante 


en lumière de Wood 


Micro £TAP hies 


Mac rOgTAp hies 
*k 


TRAVAUX SPÉCIAUX 


Etablissement du Livret d'identité 


pour tableaux et objets d’art 


X 


Demandez tous renseignements à : 


Marc STERLING 


12 ND /ACEMIB RENAN) ASINOUIRENR 


Galerie J.C. de Chaudun 


SLGUR UE RM A CZ ANRINNRE MER ARE LES AVIS 


Laboratoires Arsi 


50, rue de Londres - Paris 8e 
Europe 57-60 


© GALERIE DE FRANCE 


8, faubourg Saint-Honoré 


ART CONTEMPORAIN 
PEINTURES - SCULPTURES - GRAVURES 


HARTUNG 
LE MOAL 
MAGNELLI 
MANESSIER 
MUSIC 
PIGNON 
PRASSINOS 
SINGIER 
SOULAGES 

ZAO WOU-KI 


BERGMAN 
GILLET 

LEVEE 

MARYAN 


CONSAGRA 
COULENTIANOS 
JACOBSEN 
ROBERT MULLER 


DÉCEMBRE : MAGNELLI 


Cet huilier en maillechort argenté à burettes 
de cristal ne déparera pas la table la plus 
élégante. La simplicité de ses formes vous 
permettra de l’employer tous les jours. ERCUIS. 


Les céramiques d’art, les bibelots, les lampes 
de L'Atelier du Scarabée sont une garantie 
d'élégance, de pureté, d'originalité. Tous les 
modèles peuvent être exécutés sur commande 
dans des coloris variés. 11, rue Jacob, 


Paris VIe. Médicis 01-38. 


Vous aimerez les formes pures et simples 
de ce service en étain hollandais. La verseuse : 
13 400 francs. Le sucrier : 6200 francs. 
Le crémier : 4300 francs. ARMONIC. Cadeaux 
décoration, 49, rue des Acacias, Paris XVIIe. 
Gal. 51 - 73. 


Ce service au décor stylisé animé de couleurs 
claires et gaies s’harmonise avec les ensembles 
les plus divers. Il donnera à votre table une 
allure sympathique et jeune. Le service à 
gâteaux 15 pièces : 4000 francs. Le service 
de table 44 pièces: 17 950 francs. Olivet. 


FAIENCE DE ROYAL. GIEN. EXCLUSI- 
VITÉ CHRISTOFLE. 


AD 


Ornée de bougies de couleur, cette applique 
en fer forgé, laqué nor sera particulièrement 
bienvenue le soir de Noël. Elle égaiera 
ensuite vos soupers et vos réceptions. Créa- 
tion de l’ Atelier PRIMAVERA. Au Printemps. 


Ce ravissant vase en métal argenté peut 
servir également de seau à glace. Hauteur : 
15 cm. TALMA. Tissus d'ameublement. Ca- 
deaux, 10 rue des Sts-Pères, Paris. Lit. 10-89, 


Elizabeth ARDEN /ance une gamme complète 
de préparations nouvelles, spécialement étu- 
diées pour l’homme raffiné: After Shave 
Lotion, Foam Shaving Cream, Eau de Toi- 
lette n° 450, Invisible Talc, Face cream, 
Veloa Cream Mask, etc. Tout a été prévu 
pour vous, Messieurs, et pour vous seuls. 


Ci-dessous un bracelet en argent massif 
reproduisant les admirables motifs des mon- 
naies gauloises. En bas à gauche, des boutons 
de manchettes «Coquillage» également en 
argent massif. Ces bijoux, exécutés en or sur 
demande, vous sont proposés par la Monnaie de 
Paris, 11, quai Conti, Paris VIe. Dan. 52-04. 


Galerie Louise Leiris 


47, RUE DE MONCEAU - PARIS Ville - LAB 57-35 


£ de Kermadee 


PEINTURES (1927-1957) 


Jusqu'au 21 décembre 


Tous les jours ouvrables, sauf le lundi, de 10 h. à 12 h. et de 14 h. 30 à 18 h. 


ART ANCIEN DE CHINE 


GALERIE DENISE RENÉ CE LOO &.Cr 


Précurseurs de l'art abstrait 


en Pologne 


MALEWITCH 
BERLEWI 
KOBRO 
STAZEWSKI 
STRZEMINSKI 


V’ase en porcelaine corail - Epoque Kien - Long 


48, rue de Courcelles, Paris 8€ 


CES OO 
New York, 41, East, 57th Street 
Frank CARO Successor 


124, rue La Boétie - Paris 8e - Ely 93-17 
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CONSULTEZ VOTRE AGENCE DE VOYAGES OÙ 


Tout l'attrait, tout le charme du 
Nouveau Monde - sa jeunesse, son éclat, 
sa vigueur, son efficience, l'hospitalité 
sincère et expansive de son peuple - vous 
entourent dès que vous montez à bord de 
l'UNITED STATES ou de l'AMERICA 
les deux navires prestigieux de la United 
States Lines. 


Non seulement les cinq ou six jours 

de la traversée de l'Atlantique se déroulent 
dans un cadre somptueux où les derniers 
perfectionnements du confort sont appli- 
qués avec un luxe raffiné; mais encore 
vous trouvez, à bord des paquebots de la 
UNITED STATES LINES, une 
ambiance tout à fait américaine qui fait de 
votre voyage un enchantement, une évasion 
.. ét une merveilleuse initiation à la vie 
d'Outre Atlantique. 
Voyage d'affaires, voyage d'agrément 
- quel que soit le motif qui vous mène au 
Nouveau Monde, vous y êtes en réalité 
avant même de quitter Le Havre - dès que 
vous franchissez la passerelle de l'UNITED 
STATES ou de l'AMERICA. 


10, Rue Auber - PARIS - Tél. OPÉ 89-80 


Utd Sirtes Lines 


Entre la FRANCE et les ETATS-UNIS, service régulier de fret sur cargos ultra- modernes spécialement agencés pour le transport des objets précieux et œuvres d'art 


INTERCONTINENTAL PUBLICITÉ - PARIS 


GALERIE 
DINA 
VIERNY 


ANDRÉ BAUCHANT 


Fil de fer et peintures récentes 


de 


ROGER BERTIN 
LIVRES D'ART iustrés par 


BERNARD BUFFET - BRIANCHON - DERAIN 
RAOUL DUFY - JEAN FRELAUT - FOUJITA 
KISLING - PIGNON - VLAMINCK - UTRILLO 


DÉCEMBRE 1957 


Galerie Madeleine Horst 


102 BIS RUE LEPIC - MON. 9229 


36, RUE JACOB + PARIS VI e LITTRÉ 23-18 


OBJETS D’ART ET DE BEL AMEUBLEMENT 


Principalement du XVIII siècle 
Porcelaines Anciennes 
Bronzes — Sculptures 

Lustres 


SIÈGES ET MEUBLES 


estampillés des Maîtres Ebénistes 
Suite de quatre très importants fauteuils ép. L. XV att. à Cressent 


TAPISSERIES ANCIENNES 
TABLEAUX ANCIENS 


par ou altribués à : Blain de Fontenay - Biltius - Desportes - Gadbois 
Innocençio da Inola - P. Longhi - Le Maître des Demi-Figures 
Clara Peters - Robert (H.) - Tintoret - Vermeulen (Jan) - Van Ostade 


DESSINS — GOUACHES 


par : Casanova - Me Gérard - Gravelot - Greuze - Leprince - Mallet 
Rousseau - Vanos (J.) - Vernet (Carle) 
Pastels et Dessins par J. Pillement 
Orfèvrerie Ancienne 
Objets d’Art d’Extrême-Orient 


TABLEAUX MODERNES 
Boldini - Buffet - Corot - De Dreux - Dufy - Lebourg - Monet 


ne KEMENY 


Commissaire-Priseur 


Me ETIENNE ADER reliefs en cuivre 


12, rue Favart 


Galerie Charpentier 


DAME ee dr dron eee AES7 E TÉR 0) STUDIO PAUL FACCHETTI 


Exposition le mercredi 4 décembre 


17, RUE DE LILLE - PARIS 7° - LITTRÉ 71-69 
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Photographies 


Les photographies en noir de ce numéro sont de Giraudon: Le Livre d’'Heures d’un 
preux chevalier ; Alinari, Anderson, Archives des Musées de Padoue et de la Soprin- 
tendenza alle Gallerie, Florence, Fiorentini, Grassi: Cités idéales ; Bulloz, Archives 
photographiques, Giraudon : La Peinture du Grand Siècle; Daniel Cordier : Un 
amateur d’art en U.R.S.S.; Giraudon, Archives Photographiques : Vestiges 
des trésors royaux ; Giraudon, Michaelides, Archives des galeries Durand-Ruel, 
Louise Leiris, Maeght : Il y à cinquante ans; Robert Doisneau, Inge Morath : 
Objets précieux du marché parisien. 

Les photographies en couleurs sont de Giraudon : pages 24, 27, 28, 29, 30, 47, 48-49, 
60, 60, 65, 66 et 72; Daniel Cordier : 59 ; Charles Mills : page 71. 

Notre couverture : La Nativité. Détail d’une enluminure des Heures de Boucicaut. 
Musée Jacquemart-André, Paris. 


Notre prochain numéro 


Nouvelles perspectives sur Masaccio + Un théâtre d'avant-garde + L'atelier de Juan 
Gris + Paysages anglais + Peinture et publicité + Un sculpteur du fer + L’art plumaire. 


ABONNEMENTS 


France et Union française : 3 800 fr. ; chez G. Bernier, éditeur, 40, rue des Saints- 
Pères, Paris VIIe. Tél. Littré 69-69 (R.C. Seine 54-A 14375) CCP Paris 11 964-32 
Suisse : fr. s. 96.- ; A.et G. de May, 6, ch. des Sorbiers, Lausanne, CCP II 16767 
Belgique : fr. b. 544.- ; Mme I, Possemiers, 87, Av. Louis Lepoutre, Bruxelles-Ixelles, 
CCP 216-48 (Bruxelles) 

Allemagne: DM. 40.-; A.et G. de May, 6, ch. des Sorbiers, Lausanne, (Rhein-Main 
Bank, Frankfurt a/|Main.) 

Angleterre : £3.10.0 ; A. Zwemmer, Ltd., 76-80, Charing Cross Road, London, W.C. 2. 
Italie: Lires 5 900.-; Mme E. Pagliano, 28, Corso Tassoni, Turin, CCP 2/12857 
U.S.A. : $ 10.- ; L'Œùl, 33, Av. de la Gare, Lausanne (Suisse) 

Autres pays : francs suisses 40.- ; Sedo, 33, Av. de la Gare, Lausanne. CCP II 8837 
(Lausanne) mandat postal international 

Toute demande de changement d'adresse doit parvenir 15 jours avant la sortie du 
numéro, accompagnée de la somme de 60 francs. 

Imprimé en Suisse + Imprimeries Réunies S. A., Lausanne (Suisse), Dépt Offset 


NUMÉRO SPÉCIAL DE NOËL : SUISSE: FR. 6.80 + BELGIQUE : 100 FR. 


Un nouveau livre digne M] L'OEIL. 


La passionnante 
histoire 
de la peinture 


racontée à tous 


Pour la première fois, un livre spéciale- 
ment conçu en vue d'une initiation 
intelligente est présenté avec autant de 
soin qu'un grand livre d'art. 


Des peintres de la préhistoire à ceux de 
demain: vingt mille ans d'histoire de 
l'art expliqués à travers le roman des 
elvilisations et des hommes. 

Un livre que se disputeront parents et 
grands enfants, 


40 pages en couleurs. Nombreuses illus- 
trations en noir. 1S4 pages format 24 X31. 


3800 franes (franco 4000 franes). 


Editions de EREMER 67. rue des Saints- 


Pères, Paris 6 Exclusivité Hachette. 


PORTOFINO, 61x38 Cm., 


fait partie de la grande exposition YANKEL qui a lieu 


actuellement 
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Le Livre eures d’un preux chevalier 
Le L d’'H d'un p heval 


PAR JEAN LONGNON 


Des couleurs fraîches et l’emploi d'éléments héraldiques font de ce manuscrit anonyme 


un des plus précieux qui aient été enluminés au début du siècle 
des plus p q t ét l début du XVe L 


Parmi les beaux manuscrits 
France le début du XV® siècle, l’un des plus caractéristiques, 
un de ceux qui révèlent une personnalité originale est le 
Livre d’'Heures de Boucicaut. Le personnage pour qui il fut 
peint, Jean II le Meingre dit Boucicaut, maréchal de France 
ainsi que son père, nous apparaît comme le type du preux, 
cherchant les aventures glorieuses. À seize ans, il fut armé 
chevalier pour ses prouesses sur le champ de bataille de 
Rosebecque. Il consacra une grande partie de sa vie à la 
lutte contre les Infidèles en Prusse, en Espagne, en Afrique, 
en Orient. Il prit part avec le duc de Nevers, Jean sans 
Peur, le futur duc de Bourgogne, à la désastreuse croisade 
de Nicopolis et, comme lui, resta huit mois prisonnier de 
Bajazet, ce qui ne l’arrêta pas dans son ardeur à organiser 
de nouvelles expéditions pour la défense de l'Empire grec. 
Nommé en 1401 gouverneur de Gênes, qui s’était donnée à 
la France, il sut par son autorité et son énergie, pacifier la 
ville et restaurer sa puissance. Revenu en France, il prit 
part à la bataille d’Azincourt, y fut fait prisonnier et mourut 
en Angleterre en 1421 après six années de captivité. 

Ce parfait chevalier mérita comme Bayard que sa vie fût 
rapportée en exemple par un de ses compagnons. Toujours 
prêt à servir, il avait pris comme devise: «Ce que vous 
voudrés ». C’est cette devise que l’on retrouve dans mainte 
peinture du Livre d’Heures fait à son usage. l’une des parti- 
 cularités de ces miniatures est leur caractère curieusement 
héraldique. Leur auteur, en effet, ne s’est pas contenté de 
faire figurer dans certaines d’entre elles les armes des Bouci- 
caut, d'argent à l’aigle éployée de gueules, parties quelquefois 
de celles de sa femme Antoinette de Beaufort-Turenne, 
d'argent à la bande d’azur accompagnée de six roses de 
gueules. [1 s’est ingénié à évoquer dans la plupart des pages 
peintes les emblèmes, les couleurs, la devise du maréchal en 
les utilisant comme des éléments décoratifs constamment 
renouvelés et traités avée un art très délicat. Tantôt c’est 
un fond de tenture ou de tapisserie chatoyantes, où les 
motifs sont disposés symétriquement. Tantôt ils figurent 
sur un fond de mosaïque quadrillé ou losangé. D’autres 
fois ils sont peints sur un coussin, un manteau, l’étoffe d’une 
tente. Ils sont variés eux-mêmes dans leur dessin : l’aigle 
des armes est représentée souvent, non plus stylisée ainsi que 
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À la fin du XVI® siècle, les Heures de Boucicaut appartenaient 
à la Marquise de Verneuil, favorite de Henri IV. Elle y fit 
inscrire la naissance des deux enfants qu’elle eut du roi. 
La mention inférieure est de la main même de Henri IV. 


dans le blason, mais au naturel, comme un oiseau qui entr’ouvre 
ses ailes. La devise Ce que vous voudrés s'étend ou s’enroule ; 
elle entoure des médaillons où sont peintes les armoiries. 
Et presque partout se remarquent les couleurs choisies par 
Boucicaut : le vert et le blanc. Un vert tendre qui probable- 
ment rappelle déjà la livrée adoptée par le duc de Nevers 
lors de l'expédition de Nicopolis, le « vert gai » et qui, d’autre 
part, était la couleur choisie par le maréchal pour l'Ordre de 
«la Dame blanche à l’écu vert », fondé par lui pour défendre 
les femmes et les filles des chevaliers en l’absencé de leurs 
époux ou de leurs pères, Ces couleurs paraissent souvent dans 
des damiers verts et blancs, des échiquetés d’argent et de 
sinople. Mais on les retrouve encore sur l’étoffe extérieure de 
la tente du Couronnement de la Vierge, sur les plumes du 
casque de saint Michel et du heaume de Boucicaut, sur le 
manteau de saint Georges et le coussin de sainte Catherine, 
sur les fonds de tentures ou de mosaïques. Elles reviennent 
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comme un leitmotis et donnent une note de gaîté, de fraî- 
cheur à tout le livre. 


Le coloris d’ailleurs est marqué de ces qualités qui frap- 
pent quand on ouvre le volume. Au vert tendre, le peintre 
se plaît à opposer un vermillon gai. La gamme entière des 
couleurs joue dans ses miniatures depuis les tons de pastel 
jusqu'aux couleurs plus vives, mais en restant dans une 
tonalité légère, claire et limpide, où l’or vient encore jeter 
ses lumières. Souvent un énorme soleil étincelant, plus déco- 
ratif que réel, ou bien une gloire rayonnante, se détache 
sur le bléu profond du ciel, semé d’ailleurs, par un reste 
d’archaïsme, d'étoiles qui brillent en plein jour. 


Quand il n’emploie pas des fonds héraldiques de tentures 
ou de mosaïques, le Maître des Heures de Boucicaut s’est 
plu à peindre des paysages dont les plans sont savamment 
échelonnés et les tons estompés vers l'horizon. Des maisons, 
des tours, des églises s’y élèvent sur des collines, au milieu 
des arbres, parfois de simples chaumières comme dans 
l’Annonce aux Bergers, des moutons y paissent près de leurs 
pasteurs, des cygnes détachent leurs blanches silhouettes sur 
les eaux sombres : un naturel simple et pittoresque à la fois 
marque ces paysages profonds et doux. Dans la miniature de 
saint Michel le peintre semble avoir cherché à figurer un site 
réel : le Mont-Saint-Michel avec ses murailles et son abbaye, 
et l’îlot de Tombelaine, alors fortifié, mais sans y apporter 
l'exactitude et la précision que Paul de Limbourg et ses 
frères mettront quelques années plus tard à cette représen- 
tation (voir page 24). | 

Autre nouveauté dans les Heures de Boucicaut : les archi- 
tectures dans lesquelles paraissent certains saints. Le peintre 
sait les dessiner avec science et les disposer de manière que 
ses personnages y tiennent d’une manière naturelle sans 
donner l'impression de disproportion gênante que produisent 
encore nombre de miniatures de cette époque. Il s’arrête au 
détail des piliers et des voûtes, dont il aime à représenter 
d’un trait savant et sûr la complication des nervures. Ses 
recherches de perspective aboutissent parfois à des effets 
curieux, tels que celui de l'Office des Morts où les cierges 
vus d’enfilade s’étagent les uns au-dessus des autres dans la 
pénombre de la chapelle, au milieu des draperies rouges et 
des vêtements noirs. (Voir page 31) 


Le manuscrit comprend 44 peintures dont deux sont 
postérieures à la mort du maréchal. Ces miniatures, peintes 
en pleine page sur des versos de feuilles, mesurent 170 à 
190 mm. de haut sur 110 à 120 mm. et sont encadrées d’orne- 
ments légers faits principalement de tiges recourbées à 
petites feuilles de houx d’or: Aussitôt après le calendrier, 
qui est dépourvu de toute décoration, le manuscrit commence, 
contrairement à l’usage le plus répandu, par la Commémora- 
tion des Saints qui trouve place généralement vers la fin des 
Livres d’Heures. Cet ordre insolite paraît voulu quand on 
constate que le premier saint invoqué est saint Léonard, 
patron des prisonniers, à qui Boucicaut devait avoir une 
dévotion particulière. Le saint debout en dalmatique rouge, 
devant une tenture à bandes brisées blanches et vertes, tient 
à la main une chaîne à laquelle sont attachés deux captifs, 
qui n’ont pour tout vêtement qu’un court caleçon : souvenir 
sans doute du jour où Boucicaut fut amené «tout nud fors ses 
petits draps » devant Bajazet après le désastre de Nicopolis. 
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Suivent vingt-cinq autres feuillets consacrés à des saints 
ou saintes assez divers : il est très rare de voir figurer dans 
un Livre d'Heures certains d’entre eux, comme saint Pan- 
crace et saint Guillaume de Gellone, dont la présence doit 
marquer encore un culte particulier du maréchal. 


Au milieu de ces bienheureux et venant après Thomas 
Becket qui propagea la dévotion aux «Sept joies de la 
Vierge », Boucicaut et sa femme, Antoinette de Beaufort- 
Turenne, sont représentés à genoux devant Marie, qui appa- 
raît portant l'Enfant Jésus, appuyée sur le croissant de la 
lune et nimbée des rayons du soleil. Malheureusement vers 
la fin du XVE siècle, une main maladroite a recouvert sur la 
cotte d’armes du maréchal et sur la robe de sa femme une 
partie de leurs armoiries pour y substituer celles du posses- 
seur du manuscrit, Aimar de Poitiers, et elle a remplacé 
sur le médaillon de la tenture la devise de Boucicaut par 
celle d’Aimar : «Sans nombre ». L'image du moins du maré- 
chal et d’Antoinette de Beaufort est demeurée intacte et l’on 
doit y voir des portraits véritables (page ci-contre). 


D’autres portraits figurent dans le Livre d’Heures. Saint 
Georges est représenté sous les traits même du vaillant 
maréchal, dont il porte les couleurs sur son manteau, et la 
princesse qu'il vient sauver ressemble au portrait d’Antoinette 
de Beaufort (voir page 30). C’est sans doute encore Bouci- 
caut que l’on voit revêtu d’une grande houppelande de bro- 
cart, à genoux devant sainte Catherine (voir page 28). D'autre 
part, dans l’Adoration des Mages, un des rois porte autour 
du cou un collier simulant (un bâton nouveux». Comme 
c'était l'emblème personnel de Louis d'Orléans, on a pensé 
avec vraisemblance que le peintre avait voulu représenter 
le frère de Charles VI. Les deux autres rois seraient alors 
le duc de Berry et le duc de Bourgogne Jean sans Peur. 


La série des Saints est suivie de l'illustration tradition- 
nelle des Heures de la Vierge : l'Annonciation, la Visitation, 
la Nativité, l’Annonce aux Bergers, l’Adoration des Mages, 
la Présentation au Temple, la Fuite en Egypte et le Couron- 
nement de la Vierge. Ces scènes traitées simplement et 
empreintes pour la plupart d’une joie paisible sont char- 
mantes. Le peintre y a encore trouvé l’occasion de délicats 
paysages et d’architectures bien construites. Et les emblèmes 
chers à Boucicaut n’en sont pas exclus. Il en est de même 
des six dernières miniatures : le Calvaire, la Descente du Saint- 
Esprit, la Trinité, David en prières, l'Office des Morts et 
Saint Jérôme. On n’y trouve pas le pathétique des Heures 
de Rohan, dont le peintre pourtant a collaboré avec le Maître 
des Heures de Boucicaut pour l'illustration d’autres manus- 
crits, mais des sentiments discrets, une certaine douceur, 
même dans la compassion des Saintes Femmes autour de la 
Vierge à demi pâmée au pied de la Croix. 

Tel est ce Livre d’Heures où le preux chevalier aimait à 
prier, revenu peut-être de la vanité des grands coups d’épée 
donnés au loin, comme semble le suggérer un passage du 
texte de ce même volume : « Quant tu te esveilles de dormir, 
si tu te mes en oroison, plus me plaist et est plus prouflitable 
à ton ame que se après ta mort mille chevaliers aloïent pour 
toy oultre mer combatre pour la foy crestienne ». 


Les Heures de Boucicaut ont été composées entre 1398 et 


1416 : entre son retour de captivité et la mort de sa femme. 
On incline naturellement à penser qu’elles furent exécutées 


+ r. 


= F EFARRRE 


 L: 
A A0 sin 09e, VAT GE 7 DUT) 


? = € 
F ere 
À vel 4 
[ ù Sc 
L } pond 
} 


t 


dE F os” € 


» ce, 


L-9 
? + 
» 
EVA 
. 
FN 
\ 


! 


, 4 à ; = F ) . X F 
À NiE | | | je SCIE \ 
roi ; : KA FAIT 


Le maréchal de Boucicaut et sa femme à genoux devant la Vierge 
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Saint Georges 


plus précisément après ses dernières expéditions en Orient 
(1403), probablement même après sa rentrée d'Italie en 
France (1409), et avant la bataille d’Azincourt (1415). 
L'on ne sait pas le nom de l’auteur de tant de belles pein- 
tures. Mais le grand spécialiste de l’histoire des miniatures 
de cette époque, le comte Paul Durrieu a, par de judicieux 
rapprochements, reconstitué une grande partie de son œuvre, 
qui s'étend à près de 40 manuscrits ; et 1] nous a fait con- 
naître ainsi l’époque et le milieu où vécut le Maître des 
Heures de Boucicaut. Sa carrière s’étend au moins de 1402 
à 1415. Il a travaillé pour les plus grands amateurs de ce 
temps : le duc de Berry, le duc de Bourgogne Jean sans 
Peur, Béraud [II comte de Clermont et dauphin d'Auvergne, 
et en Îtalie probablement Jean-Galéas Visconti, duc de 
Milan. Il a donc vécu dans ce milieu rafliné où autour des 
princes français se groupaient des artistes de tous pays, de 
Flandre et de Hainaut, du « pays d'Allemagne » entre Meuse 
et Rhin, de Hollande et d'Alsace, où se créait ainsi un art 
international à tendances très diverses et qui explique la 
nette influence de la peinture florentino-siennoise que l’on 
remarque dans la composition et surtout le coloris clair et 
lumineux des Heures de Boucicaut. 

Paul Durrieu a cherché plus de précisions encore et tenté 
d'identifier ce peintre. Il a proposé le nom d’un artiste origi- 
naire de Bruges qui a habité Paris en 1398, puis s’est rendu 
en 1399 à Milan, et rentré en France a travaillé pour le duc 
de Bourgogne Philippe le Hardi: Jacques Cone ou Coene. 
Malheureusement ce n’est qu’une hypothèse, séduisante sans 
doute, mais que nul document décisif n’est vent jusqu'ici 
transformer en certitude. 

Ce beau Livre d'Heures, si particulier par son caractère 
héraldique a eu au cours des siècles une curieuse histoire. 
Boucicaut ayant perdu en 1413 son fils unique, le laissa à 
son frère cadet Geoffroy le Meingre, qui le transmit à son fils 
Jean III le Meingre. Celui-ci y ajouta vers 1480 deux miniatures 
dont une, La Messe de Saint Grégoire, le représente déjà 
assez âgé. Avec sa mort, survenue en 1490, se termina la 
lignée des Boucicaut et le manuscrit passa par héritage à 
son cousin germain du côté maternel, Aimar de Poitiers, 
qui, on l’a vu, remplaça en maint endroit, les armes et la 
devise de Boucicaut par les siennes propres : usage fréquent 
alors, les armoiries jouant en ce cas le rôle d’ex-libris ; cette 
modification du caractère héraldique du manuscrit fut 
d'autant plus regrettable qu’elle fut faite par une main 
malhabile. 

La célèbre Diane de Poitiers ayant hérité des biens de son 
grand-père, le Livre d’Heures de Boucicaut figura en bonne 
place dans la magnifique bibliothèque du château d’Anet. 
À la fin du XVIE siècle, 1l était entre les mains d’une autre 
favorite royale, Henriette de Balzac d’Entraigues, mar- 
quise de Verneuil, qui s’en servit comme livre de raison. 
Elle y fit inscrire en effet sur un feuillet de garde la nais- 
sance des deux enfants qu’elle eut de Henri IV : le 5 novembre 


1601 celui qu’on appela alors le «petit Monsieur » et qui devint 


le duc de Verneuil ; le 21 janvier 1603, Gabrielle-Angélique 
qui fut plus tard la duchesse d’Épernon. Cette dernière men- 
tion est de la main même du Roi: « Ce vint et uniesme jour 
de janvier, feste de Sainte Agnes, mille six cens deux {lire : 
1603) naquit à Paris Mademoiselle de Verneuil (paraphe 
royal) a dix heures du soir (autre paraphe). 


Par la suite, le manuscrit devint sans doute la propriété 
du duc de Verneuil et dut être vendu à sa mort avec ses 
meubles. À la fin du XVII siècle il était en possession d’un 
amateur de livres qui fait contraste avec les précédents : 
le lieutenant de police La Revnie, qui instruisit l’affaire 
des poisons : son ex-libris se voit au début du volume. 


L'Office des Morts 


Passé en Angleterre à une époque que l’on ignore, le Livre 
d'Heures y fut trouvé en 1887 par un grand bibliophile, 
Guyot de Villeneuve. À la vente de sa bibliothèque en 1900, 
Madame Jacquemart-André put l’acquérir en le poussant 
elle-même jusqu’à 68 500 francs, plus les frais. On se récria 
sur ce prix. Mais les connaisseurs, Paul Durrieu le premier, 
estimèrent que ce splendide manuscrit à peintures le valait 
bien. Et quoique cette somme représente 15 à 20 millions de 


Jane 


francs-Gaillard, on ne peut que se ranger à son avis. 


Si vous voulez en savoir davantage 


, Visitez le Musée Jacquemart-André, à Paris. Les Heures 
de Boucicaut y sont exposées à côté des Heures de Savoie, 
produit de l'art exquis de Jean Pucelle. Et lisez les études, 
anciennes déjà mais qui conservent leur valeur, de Paul Durrieu 
sur Les Heures du maréchal de Boucieaut (Revue de l'Art 
chrétien, 1913, et sur Le Maître des Heures du maréchal 
de Boucicaut (Revue de l’Art ancien et moderne, 1906). 
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ités idéales 


PAR ANDRÉ CHASTEL 


Utilisant les découvertes des maîtres de la perspective, les marqueteurs italiens du XV* siècle 


créèrent un étonnant miroir de l’architecture du temps 


Panneau de coffre avec une vue urbaine en marqueterie. Florence. Collection Contini-Bonaccosi. Les vues perspectives du paysage urbain, 
élaborée vers 1420-1430 par Brunelleschi mirent à la mode un thème particulièrement adapté aux possibilités de l’intarsiatura (art de la 
marqueterie). Les plans qui fuient vers l'horizon se résolvent en formes triangulaires. Le jeu des arêtes et des contours, la décroissance des 
dallages deviennent une combinaison d'éléments simples et réguliers. L'armature de la perspective linéaire est exactement le réseau géométrique 


La marqueterie italienne a développé 
au XVE siècle un type de paysage urbain 
et d'architecture pure qui (comme pour 
la nature morte) a toujours accom- 
pagné et parfois devancé la peinture. 
L'intarsia a tiré parti des trouvailles des 
maîtres avec une décision qui dégage 
les aspects les plus séduisants de leur 
poétique abstraite. Le grand style de 
Piero della Francesca avait créé au 
milieu du siècle des conditions excep- 
tionnellement favorables au règne du 
décor géométrique avec les cycles impo- 
sants de panneaux d’intarsia dus à Fra 
Giovanni da Verona ou à Pier Antonio 
dell Abbate. Le sens des belles cristalli- 
sations d'architecture se propage jus- 
qu'aux premières années du XVIe 
siècle ; 1l survit ainsi nettement au 
triomphe des formes voilées et assou- 
plies en peinture. Le phénomène eut 
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nécessaire à la marquéterte. 


tant d’ampleur qu'il faut s'interroger 
sur ses origines et sa portée. 

Pendant longtemps le terme de « pros- 
pettiva » désignera indistinctement les 
auteurs de tarsie et l’ordonnance mathé- 
matique de l’étendue. C’est là un fait 
fondamental. Il n’est pas étonnant que 
la marqueterie ait stimulé, diffusé et 
enfin prolongé l’art de géométrie et 
d'architecture pure, si l’on observe que, 


Vue urbaine. Panneau peint. Fin XVe siècle 
Urbin. Les perspectives urbaines, dont ou 
a conservé quelques exemples fameux, ont 
parfois été interprété comme des décors types 
de théâtre. Mais la forme même de ces pan- 
neaux invite à penser qu'il s'agit plutôt de 
devants de coffre ou de revêtements du mur à la 
manière des tarsie. Celui que nous reprodui- 
sons ci-contre peut être rattaché à Giuliano 
da Sangallo qui travailla comme marque- 
teur avant de se consacrer à l’architecture. 


dès le début et par définition, les réseaux 
de la perspective s’exprimaient en arti- 
culations d’éléments simples et résol- 
vaient le panneau en un puzzle de pièces, 
réguhières. En somme la révélation de 
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_ l’espace géométrique coincide exacte- 


ment avec un certain type de marque- 


terie qui en mesure et exprime les pos- 


sibilités. 

Selonu nea necdote célèbre, Donatello 
se moquait d'Uccello qui mettait en 
schéma cubes, spirales, 
«mazzocchi» bons pour la marqueterie. 


rinceaux et 


Mais les fameuses «vues urbaines » de 
Brunelleschi n'étaient elles-mêmes en 
un sens que des cartons précis d’intarsia. 
Selon Vasari, l’architecte enseigna la 
construction perspective à Masaccio, 
mais «il ne manqua pas de la montrer 
aussi à ceux qui font des marqueteries 
— c’est un art d’assembler les bois de 
couleur — il les stimula au point qu’on 
lui doit les développements intéressants 
de cette discipline ainsi que de beau- 
coup d'ouvrages excellents dont Flo- 
rence a longtemps tiré gloire et profit » 


(Vasari). 


Brunelleschi — nous dit un autre his- 
torien — obtenait une perspective par- 
faitement juste, levée en plan et profil 
au moyen d’intersections, et 1l prit tant 
de plaisir à ces recherches qu’il se mit 
à peindre des vues perspectives de Flo- 
rence ; il représenta la place Saint-Jean 
avec le baptistère, l’hôpital de la Miséri- 
corde, la «volta dei Pecori », les échop- 
pes, la colonne de Saint-Zénobe. Il pei- 
gnit aussi la place de la Seigneurie avec 
les demeures qui l'entourent. Ce sont là 
des ensembles d’édifices difficiles à em- 
brasser dans une même vue : il y faut 
une orientation oblique. Ils consti- 
tuèrent des images types du paysage 
urbain conçu comme une ordonnance 
axiale, rythmé par un dallage régulier, 
encadré par la ligne de fuite des corni- 
ches et des étages. La ville est devenue 
un panorama rigoureux de blocs et de 
places nues, de vides et de pleins, d’ar- 
catures et de pavements, un théâtre 
abstrait où nul ne peut circuler sans 


Edifice imaginaire, Marqueterie anonyme. 
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Premier tiers du XVe siècle, Sienne, Palais 


public. Les marqueteurs siennois ignorent longtemps le souct florentin d'ordre et de clarté, 
mais dès le début du XVe siècle, ils composent de grands panneaux. Sur celui-ci, le chaos 
fantastique des blocs, des arcatures et des colonnes crée un remarquable paysage de ruines. 


permission expresse. À la ville de tours 


et de créneaux aux éléments serrés 
comme les grains d’une grappe qui est 
encore la conception de Sienne, la per- 
spective et la fidèle marqueterie floren- 
tune substituent une armature de stricte 


géométrie d’une étonnante acuité. 


Les perspectives urbaines devinrent 
done un exercice de prédilection pour 
les cintarsiatori », L'inventaire de Lau- 
rent le Magnifique (1492) signale dans le 
grand salon du Palais Médicis un lit 
en bois d'environ 3 mètres «con tarsie 
e prospetüive». Il subsiste plusieurs 
exemples de «cassoni» ornés de pan- 
neaux de ce genre. L’un des plus 
beaux est celui de la collection Contini- 
Bonaccosi à Florence. La vogue dans 
les décors d'intérieur de panneaux en 
marqueterie avec «vedute » d’architec- 
ture dans des encadrements de menui- 
des coffres ou ceux des. 


serie ceux 


« spalliere » — permet de mieux com- 
prendre la fonction des célèbres pein- 
tures d'architecture, conservées à Bal- 
timore, Berlin et Urbin. Leur analogie 
de forme et de structure avec les pan- 
neaux marquetés permet d'y voir des 
parois de coffre ou des panneaux des- 
tinés à être encastrés dans le revêtement 
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La Déposition de Croix. Détail. Vers 1440. Le goût florentin s'exprime ici 


par la clarté dans la distribution et l'articulation des plans. L’atmosphère et la profondeur 
sont rendus par des faces nettes de lumière et d'ombre qui semblent annoncer les panoramas 
urbains réalisés vingt ou trente ans plus tard par les marqueteurs venus de l'Italie du Nord. 


d’un mur. C’est la version peinte du 
décor à la mode ; elles transposent — 
vraisemblablement aux mêmes fins 
les vues urbaines de la marqueterie : 
ce sont celles-ci qui ont été au principe 
des fictions architectoniques dont s’est 
enchanté le XVE siècle. 

La grande période de la marqueterie 
florentine se situe vers 1470. Le chroni- 
queur Benedetto Dei dénombre 84 ate- 
liers de marqueteurs. Le maître de ces 
travaux est alors Benedetto da Majano ; 
mais le développement général de l’in- 
moins à 


tarsia remonte au trente 


plus tôt. Vers 1440 déjà, on connaît à 


ans 


Florence d’habiles marqueteurs 
Manetti 
sacristie de la cathédrale. Son œuvre a 


: un cer- 
tain Antonio travaille à la 
disparu presque entièrement après l’in- 
tervention des Majano (1463). Mais la 
trace en subsiste vraisemblablement 
dans le décor à grosses guirlandes sur 
un fond d'architecture très ferme que 
l'on peut voir dans la partie supérieure 
du mur de droite. L'effet de perspective 
et le sens de la profondeur y sont déjà 


sensibles. Manetti fut sans doute l’un 


Cristofora da Lendinara : Vues d’architec- 
tures. Panneaux marquetés. 1488. Musée de 
Lucques. Dans un arc d'encadrement en pers- 
pective, les vues urbaines se groupent avec une 
précision nouvelle dans des emboitements qui 
suggèrent un rapprochement avec la peinture. 
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de ces marqueteurs que Brunelleschi 


initia à ses trouvailles. On mesure la 
portée du renouvellement en considérant 
les exemples siennois. Mattia di Nanni, 


par exemple, dont l’œuvre se situe entre 


1425 et 1430, était élève du menuisier 
marqueteur Domenico di Niccolo dei 
Cori, l’auteur des «articles du Credo » 
dans la chapelle du Palais public. Il reçut 
lui aussi plusieurs commandes oflicielles. 
La vue de Sienne conservée au Palais 
communal agglutine églises, maisons et 
campaniles derrière les murailles, en une 
seule masse qui rappelle les paquets de 
maisons semés dans les tableaux des 
Lorenzetti ou les «villes idéales » des 
enluminures, Rome, Jérusalem, la Cité 
de Dieu. La marqueterie a toutefois 
inspiré une composition impressionnante 
à l’auteur du panneau anonyme con- 
servé également à Sienne où se décou- 
pent les pilastres des édifices à demi 
écroulés et les bandeaux d’une végé- 
tation folle. 


Florence aimait plutôt l’ordre hallu- 
cinant qui naît de la juxtaposition des 
masses strictes et surtout des grands 
vides qu’offrent les extérieurs en pers- 
pective. Les intarsie de la sacristie de 
la cathédrale Santa Maria del Fiore 
avaient donc établi la renommée des 
Majano : pour moderniser le décor de 
Manetti, ils dressèrent de grandes figures 
sous niches et des scènes de l'Evangile 
encadrées de fortes architectures bien 
calibrées. Le cadet Benedetto était très 
demandé, mais il eut des déceptions : 


il n’aboutit pas à Naples ; il partit pour 


Mattia di Nanni : Sienne offerte à la Vierge. Panneau de marqueterie. ; 
crénelées, les tours, les édifices sont juxtaposés sans r 


nne, Palais public. 14 
erche de volume ou de profondeur, avec une naï 


Derrière les remparts aux portes 
elé qui convient assez bien à l’escar- 


pement de la ville. Rien de plus opposé que ce dessin siennois aux préoccupations contemporaines des «maestri di prospettive » florentins. 


la Hongrie afin de remettre lui-même à 
Mathias Corvin un coffre que celui-ci 
avait commandé. Mais quand il le fit 
déballer devant le roi, les parcelles minu- 


tieusement ajustées se décollèrent. Le 
malheur dû au voyage fut réparé tant 


bien que mal, mais cette humiliation 


Neroccio di Bartolemeo : La Vierge confie la 
ville de Sienne à son fils. Détail d'un 
registre de Bicherna. 1480. Sienne, Archivio 
di Stato. Les tavolette di Bicherna sont les 
couvertures peintes des registres de la Magis- 
trature aux comptes : ces plats de reliure sont 
décorés dans un style simple et «parlant», 
populaire et souvent plein de charme, avec 
des blasons, des emblèmes ou des scènes de 
piété comme cette petite composition qui tra- 
duit le recours de la ville à la Vierge, protec- 
trice de Sienne. C’est ce que rappelle l’ins- 
cription « Hec est civitas mea». Une corde, 
vieux symbole de la concorde civique, enserre 
la ville, dominée par ses campaniles et ses 
tours, dont le schéma rappelle la marque- 
terite du Palais public reproduite ci-dessus. 


amena, dit Vasari, Benedetto à renon- 
cer à la marqueterie pour la sculpture. 
La marqueterie était pourtant devenue 


un substitut luxueux et intime du décor 


à fresque. C’est aux ateliers florentins 
dirigés par Baccio Pontelli que s’adressa 
le duc d’Urbin pour orner son cabinet 


d’études. 


Les Lendinara : Panneau de stalle du « Santo». Padoue. (1462-1469). La technique des 
bois teints par ébullition, mise au point par les frères Lendinara, apparait ici pour la première. 
fois. Dans leur évocation de la ville, avec ses ponts, ses tours, ses encorbellements, ils en exploi- 
tent toutes les ressources pour rendre les dégradés des ombres et des lointains, par un jeu 
impeccable des vides et des pleins. Ils ont ainsi créé une manière «picturale» assez différente 
de la formule florentine plus « géométrique». Ces panneaux ont été restaurés au siècle dernier. 


Ce décor étourdissant qui exploite 
toutes les ressources du trompe-l’œil, 
natures mortes, banquettes, placards à 
claire-voie entrouverts sur des étagères 
chargées de livres et d’instruments de 
travail, date de 1475. Le panneau cen- 
tral comporte, au-delà d’un dallage régu- 
lier, un portique ouvert sur un paysage 
de lacs et de montagnes. Le pilastre à 
double étage qui soutient l’arcature 
appartient au répertoire de l’architecte 
Francesco di Giorgio qui travaillait à 
cette époque pour le duc d’Urbin. Il 
doit avoir fourni le dessin de la compo- 
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sition. Quelques années plus tard, à 
Gubbio, cité natale des Montefeltre, 
sera aménagé un autre «studiolo » (au- 
jourd’hui à New York) où les marque- 
teurs, s'inspirant du décor d’Urbin, 


Antonio et Paolo da Mantova: Vue de 
Venise. 1529. Panneau de stalle. Venise, 
sacristie de Saint-Marc. Le lion de Saint- 
Marc sur l’oriflamme, la tour de l’ Horloge 
avec un couronnement fantaisiste, les canaux 
et les ponts, composent une vue un peu 
insolite et comme un total «symbolique » 
de la ville. Les stalles, conservées dans la 
sacristie de Saint-Marc, sont datées de 1529. 


pousseront à l’extrème la virtuosité et 
le brio dans le traitement des natures 
mortes. 

Les plus belles cités géométriques 
venaient d’apparaître dans le cercle des 
marqueteurs issus de Piero della Fran- 
cesca. Les compositions d’intarsia adap- 
tèrent les épures du «monarque de la 
peinture » dont l’action fut décisive sur 
les frères Lendinara — Lorenzo et Cris- 
toforo — et, par eux, sur toute l’école de 
marqueterie septentrionale. Après les 
décors Cabstraits» à la cathédrale de 
Modène (1461-1465), les Canozzi s’orien- 
tent dans leurs panneaux destinés au 
chœur de la basilique de Padoue (1462- 
1469) vers une conception plus ample 
et plus Cpicturale ». La technique nou- 
velle des teintures bouillies favorisa 
cette orientation en leur permettant 
d'obtenir des tons de bois plus variés 
et nuancés et de rendre des effets d’éclai- 
rage moins durement contrastés. Ils 
fixèrent le schéma de larcature où 
alternent les claveaux sombres et clairs 
pour encadrer les vues urbaines. Et 
celles-ci peuvent se permettre de don- 
ner par les masses et les formes la 
physionomie d’une ville ; ainsi Padoue 
avec ses ponts, ses encorbellements, ses 
tours et ses portiques. Cristoforo da 
Lendinara travailla en 1488 à Lucques 
après la mort de son frère ; les petites 
cités qu’il représente à la sacristie de la 
cathédrale ont les tours droites, les 
murailles crénelées, le dessin vertical 
des bourgs toscans. 

L'influence des Lendinara se prolon- 
gea au XVI® siècle en Toscane avec les 
frères Niccolo et Ambrogio Pucci: en 
1529, ils composaient pour la cathédrale 
de Lucques des vues de la ville conçues 
comme des évocations symboliques, 


Fra Giovanni da Verona: Panneau de 
stalle. Vérone, chœur de Santa Maria in 
Organo. 1493-1499. Fra Giovanni qui 
exécuta aussi pour son couvent de Vérone 
un banc de sacristie et un lutrin d’un mer- 
veilleux travail fait alterner dans les panneaux 
du chœur les faux placards et les vues d’ar- 
chitecture. Dans une double arcade fortement 
moulurée, le jeu des lumières, la fuite des 
dallages, les paysages de montagnes insérés 
à l'extrémité des perspectives urbaines res- 
tituent avec bonheur le paysage véronais. 


mais en disposant curieusement les 
paysages à l’intérieur de placards entr- 
ouverts. Les Lendinara laissèrent ainsi 
de nombreux disciples au nord des 
Apennins. L’un d’eux, Pier Antonio 
P ; 


Fra Giovanni da Verona : Stalle du chœur 
de Monte Oliveto Maggiore. 1505. Les vues 
de villes sont plus précises. On trouve ici — 
toujours sous une ferme arcade d’encadre- 
ment — un Colisée derrière un forum en 
ruines. Un habile éclairage glisse entre les 
arcades sous les voûtes sombres. Au premier 
plan, des pierres de taille donnent la profon- 
deur. L’aisance de la technique, le raffine- 
ment des détails rendent l’artifice insensible. 
On comparera à la vue de ruines siennoises 


du début du siècle reproduite page 33. 


dell” Abbate, gendre de Lorenzo, dont 
un amateur signale la participation aux 
panneaux du « Santo » à Padoue, réalisa 
vers 1484, à Santa Corona de Vicence, 
une série de stalles où alternent natures 


Piero della Francesca : 


mortes et perspectives d’architecture ; 
les ares d'encadrement, les édifices bien 
découpés, les articulations de l’archi- 
tecture rappellent Padoue. 

Autour de 1480, les dossiers de mar- 
queterie sont devenus le dernier refuge 
de l’art rigoureux d’autrefois dont la 
peinture commençait à se détacher. 
C’est avec Fra Giovanni da Verona que 
le mouvement «constructiviste» eut 
alors tout son développement. Le mo- 
nastère bénédictin de Santa Maria in 
Organo, à Vérone, avait été rattaché 
en 1444 à l’ordre de Monte Olveto. 
Fra Giovanni fit profession, en 1476, 
dans le monastère siennois où il devait 
revenir plus tard pour travailler à ses 
fameuses stalles. Il séjourna dans diffé- 
rentes maisons de l’ordre, à Ferrare, à 
Bologne, à Pérouse, à Naples; mais son 
maître en entarsiatura fut Fra Sebas- 
tiano da Rovigno, oblat chez les Olive- 
tains. Ils se trouvaient à Ferrare en 
1477 et 1478. Pour le monastère de 
Sant’ Elena à Venise, Fra Sebastiano 


Ambrogio Pucci: Détail d’un panneau de 


stalles provenant de la cathédrale de 
Lucques. Lucques, Musée Municipal. 1529. 
Elève des Lendinara, Ambrogio Pucci raffine 
sur le tard en combinant les faux placards 
et les perspectives urbaines. Le volet s’entrouvre 
sur la place d’une église flanquée de son cam- 
panile. On y reconnaît une vue de Lucques. 


La Preuve de la 
Vraie Croix. Détail. Fresque de Saint- 
François d’Arezzo. 1452-1459. Les perspec- 
tes de Piero della Francesca possèdent une 
cohérence et une fermeté qui les imposèrent 
aux artistes soumis à son influence en 
Toscane, à Ferrare, à Urbin. C’est de lui que 
procèdent les Lendinara, les maîtres marque- 
teurs de la période de 1460 à 1490, dont les 
constructions larges et claires sont moins ten- 
dues que les épures géométriques florentines. 
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avait exécuté trente-quatre  stalles 
(transportées maintenant dans la sacris- 
tie de Saint-Marc). L’œuvre lui valut 
une grande célébrité. Sansovino, dans sa 


Panneau de marqueterie du «studiolo » 
d'Urbin, peut-être d’après un carton de 
Francesco di Giorgio. 1476. Dans le décor 
«studieux» du cabinet de travail, le seul 
panneau de «nature » est cette loggia ouverte 
sur un horizon lointain, et cette terrasse sur 
laquelle un écureuil joue près d’une corbeille 
de fruits. L'animal est un motif nouveau, 
le paysage a pris de l'ampleur. La marque- 
terte assouplit sa sévérité architectonique. 


« Venetia », mentionne avec admiration 
les panneaux marquetés où 1l reconnaît 
«34 città delle principal del mondo ». 
Fra Giovanni da Verona y collabora 
peut-être puisqu'il vint à Venise en 1489 
et 1490, quand son maître était occupé 
à cet important travail. Il était déjà 
familiarisé avec les infinies possibilités 
du paysage urbain quand :1l aborda le 
thème au chœur de Santa Maria in 
Organo dans sa ville natale (1492-1499). 
Avec une aisance technique qui se plie 
aux nuances de son imagination et un 
sentiment poétique assez rafliné, il com- 
pose les rues profondes bordées d’ar- 
cades spacieuses, ordonne la fuite des 
dallages et des pilastres en rythmes 
denses qui mènent le regard jusqu'aux 
montagnes où s’étagent hameaux et clo- 
chers. Le paysage, comme à Urbin, 


Pier Antonio dell Abbate : Stalles du chœur 
de Santa Corona. Vicence. Elève des 
Lendinara, Pier Antonio dell Abbate a 
représenté à Santa Corona des natures mor- 
tes, des châteaux, des paysages .urbains. 
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apparaît furtivement dans l’architec- 
ture : l'horizon élevé est celui des colli- 
nes qui surplombent la cité. 

A Monte Oliveto, en deux années 
(1503-1505), Fra Giovanni monta les 
52 panneaux du chœur dont une partie 
seulement a été conservée sur place 
(38 ont été transportés à la cathédrale 
de Sienne en 1813). La liberté d’inspi- 
ration du Véronais s’accentue encore 
dans cet ensemble fameux, en même 
temps que l’observation de plus en plus 
attentive de la nature et des sites. 
Devant les longs panoramas ou les pers- 
pectives régulières, des hirondelles s’en- 
volent, un faisan ou une huppe se 
posent. Sur le lutrin, un chat à fourrure 
tigrée s’encadre dans un arc triomphal 
imposant, il semble répondre à l’ara- 
besque de l’écureuil d’Urbin. Mais des 
vues de Monte Oliveto, du Campo de 
Sienne avec son Palais public, ou d’édi- 
fices circulaires parmi lesquels on re- 
connaît le Colisée, attestent l’intérêt 
pour l’analyse architecturale précise. 

Appelé à Rome par Jules II, Fra Gio- 
vanni da Verona y reçut la commande 
d’un décor de marqueterie pour la Cham- 
bre de la Signature sous les fresques de 
Raphaël : il y travailla de 1511 à 1513. 
Sous le pontificat de Paul III on lui 
substitua malheureusement les camaieux 
de Pierino del Vaga. Cette désaffection 
trahit un changement de goût significa- 
tif. La grande marqueterie était morte. 
L'art de Fra Giovanni représentait un 


moment d'équilibre où la virtuosité était 


retenue par la force de la tradition 
«abstraite». Cet accord se trouva nette- 


\ 


ment rompu avec les panneaux insen- 
sés que Capodiferro exécuta pour la 


cathédrale de Bergame (1524-1530), 


d’après les cartons de Lorenzo Lotto 


Fra Giovanni da Verona : Paysage. Stalle 
du chœur de Monte Oliveto. 1505. Parmi les 
architectures régulières des autres panneaux, 
ce paysage «pur» montre que Fra Giovanni, 
durant ses longs séjours à Monte Oliveto, 
n'est pas resté 
stennois. Cette évocation rappelle en plus 
cubique certains traits des fonds peints par 
les Siennois Sassetta ou Giovanni di Paolo. 


insensible aux horizons 


d’un fourmillement et d’une difficulté 
extrêmes. Fra Damiano, un autre élève 
fameux de Fra Sebastiano, s’éloignait 
lui-même de la mesure de Fra Giovanni. 
A la fin du siècle, Mgr Sabba Casti- 
ghione, en décrivant les «ornements 
de la demeure» recommande encore 
de s’adresser aux marqueteries et, de 
préférence, à celles de Fra Damia- 
no. Comme Fra Giovanni da Verona, 
il excellait non seulement dans les per- 
spectives mais aussi dans la représenta- 
tion «des paysages, des bâtiments, des 
lointains, et même des figures où il 
réalise avec le bois tout ce que le grand 
Apelle aurait difficilement fait avec son 
pinceau ». Et le texte ajoute : (ces tra- 
vaux admirables sont vraiment une 
peinture nouvelle, merveilleusement co- 
lorée sans couleurs ». La formation de 
Fra Damiano explique toutefois la per- 
sistance d’un certain style dans ses 
architectures. A San Bartolomeo de 
Bergame, sa ville natale, Fra Damiano 
avait représenté, entre des scènes bibli- 
ques, une vue de Brescia, la (piazza vec- 
chia » de Bergame, et une perspective 
«vénitienne ». Ce sont surtout les épi- 
sodes de la vie des saints dans les stalles 
du chœur à Saint-Dominique de Bologne 
que Sabba Castiglione considérait com- 
me «la huitième merveille du monde» et 
qui sont en effet le chef-d'œuvre com- 
posite et varié du moine. Fra Damiano 
y travailla de 1528 à 1540. En 1530 
Charles Quint venu à Bologne pour se 
faire couronner dans l’église San Petro- 
nio, alla visiter à Saint-Dominique 
l’atelier du marqueteur et admira extrêé- 


mement les premiers éléments réalisés. 


Les vues d'architecture sont diverses 
et rappellent tantôt Bramante, tantôt 
Venise, tantôt la Toscane. Leur agence- 
ment est toujours ingénieux, les con- 
tours et les bordures animent avec 
finesse ce décor plein d'acteurs : car à 
la différence des maîtres d'autrefois, Fra 
Damiano ne connaît plus l'architecture 
vide et silencieuse des perspecteurs. 
Elle est la scène des épisodes pieux. 
Ce renversement des termes est plus 
sensible encore chez le disciple favori de 
Fra Damiano, G. Francesco Zambelli : 
il composa pour San Lorenzo de Gênes 
une série de panneaux en hauteur où 
le paysage a absorbé l’architecture et 
les figures envahi tout le champ. 

La fragmentation des pièces de bois 
nécessaires à la fabrication des pan- 
neaux a atteint sa limite et la mar- 
queterie s’est condamnée en perdant 
ses masses et ses formes pures. Ce qui 
avait été l’un des premiers fruits et 
l’un des plus fermes témoins des grands 
styles, a glissé au tour de force manié- 
riste. Mais pendant plus d’un demi- 
siècle, on avait eu sur les grands pan- 
neaux d'intérieur puis sur les dossiers 
des stalles un étonnant miroir de l’ar- 
chitecture ; les traits propres de chaque 
ville y coloraient les grandes structures 
édilitaires inlassablement combinées et 
exaltées. Chaque cité devenait le cas 
particulier d’une architecture imagi- 
naire dont le meilleur support était, par 
sa constitution même de puzzle géo- 
métrique, la solide marqueterie des Tos- 
cans passée aux provinces du Nord. 


G. Francesco Zambelli. Allégorie. Panneau 
du chœur de l’église San Lorenzo à Gênes. 


1546. L’abondance des détails, la juxta- 


position d'éléments hétérogènes rend la 
composition confuse et l’allégorie obscure. 
La pue de ville n’est plus qu’un épisode dans 
un panorama trop complexe. L'art des 
marqueteurs s'oriente vers le tour de for- 
ce et la composition «picturale» où la 
« tarsia » perd son efficacité décorative. 


Si vous voulez en savoir davantage 


En attendant le Corpus des marqueteries 
italiennes que prépare l’auteur de notre article, 
vous pouvez lire l’opuscule de F. Arcangeli : 


Tarsie, Rome, 1943. 


Benedetto da Majano : L’Annonciation. Flo- 
rence. Sacristie de la cathédrale. La perspec- 
tive rigoureuse qui encadre la scène exprime 
l’aboutissement des recherches florentines. Le 
motif architectonique équilibre la composition. 
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La Peinture du Craie 


PAR MICHEL LACLOTTE 


En groupant les chefs-d’œuvre du XVII* appartenant aux musées de province français, 


exposition de la Royal Academy de Londres remettra en lumière une école encore méconnue 


Claude Lorrain : Paysage avec un temple. Plume et lavis. 18 X 25 cm. Musée de Besançon. 


Pour le XIXE® siècle, le « Grand Siècle » 
est celui de Poussin et de Claude. Le renou- 
veau d’admiration pour Versailles leur asso- 
cie Le Brun, cependant que l'imagerie 
religieuse et l’iconographie historique popu- 
larisent respectivement Le Sueur et Cham- 
paigne. C’est en devenant un nom commun 
que Mignard échappe à l’oubli. Enfin, il 
semble bien que l'intérêt porté aux Le Nain 
dès le Second Empire fut plus sociologique 
que purement esthétique. 


Ce n’est qu’au début de notre siècle que 
les recherches, annoncées par celles de 
Chennevières, prennent un tour critique plus 
constructif. Une part essentielle de ces tra- 
vaux trouva une conclusion éclatante en 
1934, à l'exposition des «Peintres de la 
Réalité-au XVIIe siècle » due à l'impulsion 
de Paul Jamot et organisée par Charles 
Sterling. Cette manifestation est sans doute, 
avec celle des Primitifs français réalisée 
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par H. Bouchot en 1904, la plus importante 
exposition de peinture ancienne organisée 
en France de notre temps. Les conséquences 
sont considérables. Les problèmes posés 
deviennent la pâture des historiens pour de 
nombreuses années. Le grand public a de 
son côté la révélation de la sincérité d’un 
art qu'il croyait conventionnel. Certains 
artistes d'avant-garde voient la confirma- 
üon de leurs recherches dans les audaces 
de Georges de La Tour, alors que de jeunes 
peintres, désireux au contraire de renouer 
avec la réalité, prennent franchement pour 
modèles leurs lointains aînés. 
L’enthousiasme réel suscité par cette 


révélation, entretenu par des expositions 


à thème plus restreint (les peintures tou- 
lousaine et lorraine, la nature morte), le 
développement de la reproduction en cou- 
leurs et une abondante littérature, compor- 
te un risque: la méfiance à l'égard des 
aspects classiques et décoratifs de la pein- 


ture française du XVII® siècle. Le Nain fait 
paraître Poussin raisonneur et Le Sueur 
maniéré, alors que La Tour accuse la 
redondance de Vouet et l’emphase de 
Le Brun. 


Sans réduire l'importance des « peintres 
de la réalité », désormais reconnue, il faut 
montrer qu'à leurs côtés, aux côtés de 
Poussin et de Claude, d’autres très grands 
peintres peuvent réserver aux amateurs des 
joies aussi vives et aux artistes des sugges- 
tions d’une égale «actualité». Une pre- 
mière «remise en place» vient d’être bril- 
lamment esquissée par M. Charles Sterling 
dans la section française de l’exposition du 
«Seicento Europeo » qui eut lieu à Rome 
l'an dermer. Une revalorisation analogue 
est tentée en Italie. Ce rétablissement s’est 
également effectué en trois temps : admira- 
tion exclusive du XIXE siècle pour l’«aca- 
démisme » bolonais et romain, puis, depuis 
trente ans, découverte du naturalisme cara- 
vagesque et de certains mouvements baro- 
ques, enfin plus récemment, renaissance du 
goût pour les Bolonais et les grands déco- 
rateurs romains. 


Annonçant et préparant une reprise de 
conscience définitive par le public des 
richesses de ce siècle, l’étude systématique 
du XVIIe siècle français est donc actuelle- 
ment l’un des chantiers les plus actifs de 
l’histoire de l’art : 1l importe de reconstruire 
pierre à pierre le monument que le temps et 
l'indifférence ont laissé s’écrouler. La tâche 
des reconstructeurs est commencée qui 
suppose l’analyse méthodique des docu- 
ments, des gravures d’après les œuvres 
perdues, et l'inventaire des peintures signées 
ou documentées, autour desquelles se grou- 
peront toutes les autres. Le champ de cette 
recherche est d'autant plus vaste que les 
tableaux français du XVII siècle sont dis- 
persés dans le monde entier, de Malte à 
Léningrad et à Toledo, en passant par-+les 
innombrables collections anglaises. La négli- 
gence ou l'oubli leur ont bien souvent fait 
perdre tout état civil. C’est cependant en 
France, au Louvre évidemment, à Versailles, 
et dans les centaines de musées et d’églises 
de province, que subsiste, déjà retrouvé ou 
encore enfoui au fond d’une réserve ou d’une 
sacristie, l'essentiel de ce qui reste. 

Lorsque la Royal Academy demanda aux 
Inspections des Musées de Province et des 


138X 115 cm. Musée de Nancy. 


Philippe de Champaigne : 


Monuments Historiques de montrer à 
Londres un choix d'œuvres venant de nos 
collections et de nos églises provinciales, il 
sembla donc opportun de révéler cette 
partie de notre patrimoine, la plus irrem- 
plaçable peut-être. Ce premier inventaire 
des chefs-d’œuvre se propose de prouver 
au public la grandeur et la diversité de 
l’école française du XVII siècle. 

Certains des tableaux exposés cet hiver 
à Londres peuvent heureusement suggérer 
le foisonnement des recherches opposées et 
souvent contradictoires qui constitue ce 
grand siècle de la peinture. 

C’est à Rome que s’élabore la peinture 
française du XVII siècle. En effet, cette 
ville exerce un attrait irrésistible sur une 
génération entière de peintres, celle qui a 
vingt ans en 1610. Il est peu d’exemples d’un 
rayonnement analogue, sauf peut-être celui 
du Paris de Picasso, de Gertrude Stein et 
de Modighani. 


En quittant leur pays, et souvent comme 
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Portrait de Saint Cyran. 1643. 74X 57 cm. Musée de Grenoble. 


Valentin et Claude pour n’y plus revenir, ces 
peintres laissent singulièrement vides les 
foyers artistiques français. Le prestige de 
Fontainebleau achevant de s’estomper, 
deux voies s’ouvrent aux artistes qui n’ont 
pu faire le voyage de Rome. La première, 
celle du maniérisme, est une impasse. Ce 
style, agonisant partout ailleurs, donne 
cependant en Lorraine, plus que dans les 
ateliers parisiens de Lallemand et de 
Quentin Varin, quelques- unes de ses réus- 
sites les plus précieuses. De Jacques 
Bellange, remis en valeur par les recherches 
récentes de F.-G. Pariset, on connaît des 
gravures étranges et passionnées, d’un mys- 
ticisme quasi sensuel. Certains de ses 
dessins comptent parmi les plus originaux 
de l’école française. 

Le Musée lorrain de Nancy a conservé les 
plaques de cuivre de ses gravures, mais 


Claude Vignon : Martyre de Saint Mathieu. 
1617. 142 X 96 cm. Musée d'Arras. 


c'est au Louvre, aux Offices, à l’Ermitage 
ou à Chatsworth, plus que dans nos collec- 
tions provinciales, que l’on peut juger 
la liberté et l'audace de ses dessins. À côté 
de ses deux compatriotes, Claude Deruet 
fait figure de petit maître. Son chef-d'œuvre, 
dont l’archaïsme anecdotique n’est pas 
sans charme, les Quatre Eléments peints 
pour Richelieu (Musée d’Orléans), est un 
reflet tardif du goût des fêtes et des mas- 
carades propre au maniérisme. On perçoit 
d’ailleurs jusqu'au milieu du siècle un 
écho des fastes et des bizarreries de ce 
style, mêlé à de curieux soucis de réalisme 
imités de Callot, dans l’œuvre d’artistes 
tels Brébiette, Saint-Igny (tableaux à 
Rouen), l'Italien Stefano della Bella, et 
surtout, après son retour de Rome, Claude 
Vignon. 

À l’opposé des évanescences maniéristes, 
le solide réalisme des peintres néerlandais 
fixés à Paris offre une seconde possibilité 
de renouvellement. On ne peut négliger 
l'importance de cet apport flamand qui 
explique certains aspects de la nature 
morte et du portrait français vers 1630, le 
goût mimiaturiste d’un Chalette (portraits 
des Capitouls, à Toulouse et à Troyes) et 
d’un Antoine Le Nain, et qui prépare 
Champaigne. 

Pendant ce temps de brillantes agonies 
et de virtualités, l’histoire de la peinture 
française, nous Davos dit, s'écrit à Rome. 
Rome qui ouvre aux peintres français frai- 
chement débarqués l'éventail prestigieux de 
ces expériences contradictoires: naturalisme 
des caravagesques, vision lyrique de la na- 
ture d’un Elsheimer ou d’un Bril, «synthèse» 
harmonieuse et puissante des Bolonais. 

Il semble que les premiers arrivés, Valen- 
tin, Vouet, Vignon, Tournier, Le Clerc, 
Régnier aient fougueusement opté, au 
moins au début, pour la première des 
solutions, le caravagisme. Groupés autour 
de San Lorenzo-in-Lucina, les Français 
vont se mêler à la foule remuante des 
peintres italiens, flamands, hollandais qui, 
s'inspirant des grands exemples laissés 
par Caravage, élaborent une nouvelle 
manière de peindre, brutale et délicate, 


une nouvelle conception du sujet, natu- 
raliste et inspirée, une nouvelle représen- 
tation de l’homme et de la nature. 


À 
1l 
if 


Laurent de la Hyre : Les Mères des enfants de Béthel. 1653. 97 X 129 cm. Musée d'Arras. 


Les découvertes de J. Bousquet dans 
les archives de Rome ont déjà éclairé ce 
moment passionné de la peinture française. 
Mais certaines questions essentielles restent 
encore sans réponse : La Tour et Le Nain 
ont-ils fait le voyage de Rome ? Que sont 
devenues les œuvres de Jean Lhomme, 
l’ami de Valentin ? Quels artistes se cachent 
sous les noms dus à R. Longhi de (Maître 
du Jugement de Salomon » (dont un impor- 
tant tableau vient d’être découvert dans 
une église de Langres) et de « Pensionante 
del Saraceni» ? Qui est le mystérieux 
«Cecco del Caravaggio » ? L’aboutissement 
des recherches qui ont permis à R. Longhi 
de reconstituer l’activité romaine de Tour- 
nier, à J. Bousquet et J. Thuillier de 
redonner vie à Charles Mellin et Remy 
Vuibert respectivement, donne l’espoir de 
trouver la solution de ces problèmes. 

C’est sous le nom de Caravage lui-même 
qu'A. Blunt a découvert au musée d'Arles 
l'extraordinaire auto-portrait de Vouet. 
Déjà plein d'expérience — il revenait de 
Londres, de Constantinople et de Venise — 
Vouët a fixé dans cette esquisse rapidement 
brossée, qui annonce Bernin et Frans Hals, 
un instantané passionné : ce visage prend la 
valeur d’un type et fait revivre à nos yeux 
la jeunesse ardente de la Via Margutta, 
le «bateau-lavoir » romain (voir page 44). 
De même une des œuvres les plus per- 


sonnelles de Valentin, la Judith de Toulouse, 
se cacha longtemps sous le nom de Manfredi. 
L'artiste reprend là un des thèmes chers 
aux Caravagesques. Il ne montre plus 
l'exécution sanglante, comme dans l’éton- 
nant tableau de Malte. Mais il transforme 
la meurtrière en allégorie terrible et pour- 
tant apaisée de la vengeance des justes. 
Dans cette œuvre, comme dans le Concert 
mélancolique de Strasbourg, Valentin enri- 
chit le spiritualisme caravagesque de son 
lyrisme déjà romantique, et prouve l’excep- 
tonnelle virtuosité de son faire. Régnier 
et Tournier s’attachent moins au brillant 
de l’exécution. En revanche, Claude Vignon, 
dès sa première œuvre, le Martyre du 
musée d'Arras, datée 1617 (voir page 42), 
donne libre cours à la nervosité de son 
pinceau qui zèbre furieusement la toile 
de scintillements rouges et bleus. Même 
lorsqu'il s'inspire de la composition cara- 
vagesque, comme dans le Jésus et les 
docteurs de Grenoble ou le Crésus de Tours, 
Vignon ne s’associe pas réellement aux 
recherches des «tenebrosi». Son goût 
romanesque et sa fantaisie l’apparentent 
plutôt à un Feti ou à certains Hollandais 
comme Lastman, Bramer ou même, comme 
la remarqué Ch. Sterling, le Rembrandt 
des premières années. 

Après 1620 la position de Vouet à Rome 
s’affermit. Prince de l’Académie de Saint- 


Luc en 1624, 1l est dès lors considéré comme 
le chef de la colonie française et son influence 
ne s'exerce plus seulement sur ses compa- 
triotes mais sur certains Italiens. Abandon- 
nant l’orthodoxie caravagesque, son style 
devient plus éclectique ; 1l évolue entre les 
tendances baroques de Venise et du Guer- 
chin, et le classicisme du Guide (la Psyché 
noire et rouge de Lyon en est la preuve). 
Désormais, même s'ils sont d’abord attirés 
par le prestige du luminisme, les Français 
suivront plus volontiers ces deux directions. 
Ainsi Rémy Vuibert, Poussin, Mellin se 
tournent finalement vers le classicisme 
bolonais ou l’antiquité. François Perrier, 
plus tard Le Brun et Mignard, sont séduits 
par les suggestions baroques de Pierre de 
Cortone et de Lanfranc, Le Clerc et Blan- 
chard par celles de Venise. 

Riches d'idées et d’expériences, ces 
artistes rentrent chez eux. Au cours des 
années 1625-1630, un véritable chassé- 
croisé s’opère : alors que Claude Lorrain 
et Poussin se fixent à Rome, où ils vont 
élaborer le classicisme qui s’imposera 
vingt ans plus tard dans leur pays, Vignon, 
Vouet, Blanchard et F. Perrier reviennent 
en France rapportant dans leurs bagages 
un nouveau style qu'on pourrait appeler 
« baroque ». 

Ce groupe d’artistes arrive au bon mo- 
ment. Le maniérisme achève de s'étendre 
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Eustache Le Sueur : 


et les exemples flamands ne suflisent plus 
à nourrir le profond besoin de renouvelle- 
ment des Jeunes peintres français. Dès lors, 
précédé d’une flatteuse réputation, Vouet 
devient et pour plus de vingt ans, le chef 
de l’école parisienne. Son style correspond 
exactement à ce qu'attendent ses futurs 
clients, riches amateurs ou congrégations 
religieuses. 


Seul échappe à sa tutelle un genre mis 
à la mode par les peintres flamands de 
Paris, et récemment étudié par Ch. Sterling 
et M. Faré, la nature morte. Aux côtés 
de Linard, de F. Garnier, les deux princi- 
paux peintres de nature morte de l’ époque 
sont certainement Stoskopff et Baugin. 
Le premier, Alsacien, passe près de vingt ans 
à Paris et y exécute quelques natures 
mortes dont la poésie s'apparente à celle 
de Baugin. Revenu à Strasbourg, il peint 
ses fameuses Corbeilles de verre, d'un style 
plus germanique. H. Haug a réuni au 
musée de Strasbourg, qu'il “dirige, l’essen- 
tiel de l’œuvre de cet artiste. Le mystérieux 
Baugin, malgré l'extrême rareté de ses 
peintures, paraît aujourd’hui le plus grand 
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peintre français de nature morte du 
XVII siècle. Il faut bien dire que même 
les plus doués de ces peintres n’ont jamais 
atteint une originalité de style qui les 
oppose essentiellement à leurs maîtres 
flamands ou allemands. Seul Baugin, par 
l'extrême rigueur de sa composition, la 
subtilité de son éclairage, crée un rapport 
presque magique entre les objets, une 
spiritualité recueillie qui annonce Chardin. 
Aux trois Vatures mortes connues de ce 
grand artiste, M. de Mirimonde vient 
d'ajouter une quatrième (Musée de Chau- 
mont). La vie silencieuse naît de l’opposi- 
tion raflinée entre les tons métalliques de 
l’argent et de l’étain et les éclats rouge 
et jaune du feu et du citron (voir page 46). 

Louise Moillon et Paul Dupuis conti- 
nueront tard dans le siècle la tradition 
flamande de la nature morte. C’est sans 
doute leur archaïsme et leur probité 
sincère, qui nous fait apprécier aujourd’hui 
ces toutes simples corbeilles de prunes ou 


Simon Vouet : 
metre. 


Auto-portrait. 64 X 48 centi- 
Musée Réattu, Arles. Détail. 


L'Ange quittant Tobie. 173X 215 cm. Musée de 
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Grenoble. 


de pêches, dont les auteurs semblent indif- 
férents à l’évolution du reste de la peinture 
française. 


Négligeant la nature morte, Vouet et 
son entourage vont annexer en revanche 
un autre domaine flamand, celui du por- 
trait. Certes plusieurs peintres continueront 
la tradition des crayons du XVI® siècle et 
celle de Pourbus, qui se renouvellera plus 
tard avec Philippe de Champaigne. Mais 
il semble bien que Vouet, Claude Mellan, 
les Le Nain et surtout Blanchard aient 
réussi à imposer en France un type de 
représentation humaine, plus libre, plus 
souple, où la suggestion du mouvement 
souligne l’expression du modèle. Ce chapitre 
essentiel de l’histoire du portrait français 
est encore à écrire. Rares sont les œuvres 
certaines (tels le portrait de Le Sueur 
conservé à Guéret, la Réunion d'amis du 
Louvre, le Lestin de Troyes). Quelques 
gravures d’après des œuvres perdues, une 
série de portraits anonymes, à l’expression 
rêveuse et où dominent les gris et les bruns 
(Musées de Marseille, d'Avignon, de Com- 
piègne et de Nantes), suflisent cependant 
à nous convaincre de l'existence d’une 
véritable école (voir L’'Œxil, n° 16). 

Dans le domaine de la peinture d’histoire 
et de la décoration, le rôle de Vouet fut encore 
plus éclatant. Jacques Thuillier a souligné 
l'importance de ce grand peintre, dont la 
majorité des œuvres est conservée dans 
nos collections provinciales (voir l’Oeil, 
n° 29). Il est peu d’artistes travaillant 
à Paris entre 1630 et 1645, qui n'aient plus 
ou moins subi l'influence de Vouet: son 
frère Aubin, Jacques de Lestin, Pierre 
et Nicolas Mignard, à leurs débuts Le 
Brun et Le Sueur. 


On connaît encore mal François Perrier, 
qui fit à deux reprises le voyage de Rome. 
Son style doit beaucoup au Carrache, à 
Lanfranc et Pierre de Cortone, ainsi qu’en 
témoigne le tableau aux harmonies bleues 
d'Epinal, Vénus et Neptune. De même 
Jacques Blanchard mériterait une étude 
approfondie. Il s’agit d’un grand artiste, 
sensible et original, malgré ses emprunts 
aux Vénitiens du siècle précédent, qui le 
firent surnommer Je «Titien français ». 
La Sainte Conversation de Cherbourg évo- 
que Venise non seulement par la composi- 
tion mais par la splendeur de l’exécution. 
Blanchard fut peut-être le plus «peintre » 
des artistes de sa génération, sensible aux 
reflets des étofles, au frémissement léger 
des ombres et des lumières, au velouté 


et à la transparence de la chair féminine. 


Louis et Mathieu Le Nain: Vénus dans la forge de Vulcain. 150 X 115 cm. Musée de Reims. 


L’exquise Andromède du Musée Magnin 
de Dijon ou les nymphes diaphanes de 
la Bacchanale de Nancy semblent avoir 
été caressées par le pinceau de Watteau 
ou celui de Renoir (voir page 41). 

Vignon occupe une place à part. Il est 
peu d'exemples en France de grandes 
compositions analogues à la Résurrection 
des Minimes de Toulouse ou au Triomphe 
de saint Ignace d'Orléans, Vignon est un 
artiste baroque plus que Vouet ou Blan- 
chard qui le sont par rapport à Poussin, 
non par rapport à P. de Cortone. Certes 
son goût troubadour du panache et des 
fêtes romanesques, son graphisme cassant 
ou filé viennent du mamiérisme. Mais sa 
prodigieuse facilité décorative, les extrava- 
gances de son imagination, tour à tour 
fantaisiste ou morbide, l’apparentent davan- 
tage à certains aspects du baroque espagnol, 
celui d’un Valdès Léal, ou italien, celui de 
Maffei ou de Mazzoni. 


Charles Le 
67X52 cm. 


Brun : 
Musée 


Portrait de Turenne. 
de Versailles. Détail. 


Pendant que Paris adoptait le style 
large et décoratif de Vouet, Blanchard 
et Vignon, la province choisissait une toute 
autre attitude. On retrouvera ce même 
antagonisme quarante ans plus tard, mais 
en sens inverse, lorsque à l’académisme 
parisien les ateliers provinciaux opposeront 
des solutions baroques. 

En revenant en France entre 1620 et 
1640 et en se fixant dans leur province, de 
nombreux peintres vont, en effet, müris- 
sant les idées caravagesques saisies à Rome, 
aboutir à un luminisme austère, à un 
classicisme dépouillé, dont l'ignorance des 
nouveautés parisiennes et romaines accu- 
sera la rudesse. Avec Finsonius, Guy 
François et Philippe Quantin, dont l’œuvre 
conservée respectivement à Aix, au Puy, 
à Dijon, justifierait un examen systéma- 


tique, les plus originaux de ces peintres 
sont Tournier, Tassel et surtout Georges 
de La Tour. 


Caravagesque de stricte obédience à 
Rome, Tournier de retour à Toulouse en- 
richit les recettes luministes et naturalistes 
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Jean Tassel : Les scieurs de long. 63X 80 cm. Musée de Strasbourg. 


d’une spiritualité intense et méditative. 
Le chef-d'œuvre de Tournier, la Descente 
de croix (Toulouse), rejoint par son recueil- 
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lement, et sa monumentalité plastique, les 
«Pieta» les plus poignantes du Moyen Age. 
Jean Tassel est plus fantaisiste, il passe 


de l’humour des Scieurs de Long (Stras- 
bourg) (voir ci-dessus) à l’austérité un peu 
terrifiante du portrait de Catherine de 
Montholon (Dijon). Son goût de la compo- 
sition géométrique, des. grands aplats 
découpés par la lumière accuse sa dette 
envers le caravagisme. 

A part Vermeer et Piero della Francesca, 
peu d’artistes ont connu comme Georges 
de La Tour un passage aussi brutal de 
l’ombre à la gloire. Les flots de littérature 
qui ont coulé à son propos dispensent d’un 
long commentaire. Chacun connaît aujour- 
d'hui l’histoire de cette résurrection, à 
partir de quelques tableaux de nos musées 
de province (le Nouveau-Né de Rennes, 
le Prisonnier d'Epinal, le Rentement de 
Nantes), et l’austère grandeur de son 
génie, qui le place à part dans le carava- 
gisme européen. On est beaucoup moins 
renseigné sur l’origine de son style : a-t-1l 
connu le caravagisme à Rome, ou indi- 
rectement en Hollande ? Les rapports 
du Saint Joseph charpentier avec les ta- 
bleaux de Honthorst et des tableaux 
diurnes (Le Joueur de vielle de Nantes, 


Baugin(?) : Nature morte au réchaud. 


39X 61 cm. Musée de Chaumont. 


Georges de la Tour : La femme à la puce. 
120X88 cm. Musée Lorrain, Nancy. 
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par exemple) avec ceux de Terbrugghen, 
n’excluent pas la deuxième hypothèse. 
Le stvle du dernier tableau découvert, 
l'étrange Servante à la puce (Musée Lorrain 
de Nancy oir page 47), ne contredit pas 
cette pos bilité. 

Le cas des frères Le Nain est l’un des 
plus complexes de la peinture française. 
Depuis trente ans les érudits tentent de 
trouver une solution au problème de la 
personnalité respective des trois frères, 
Antoine, Louis et Mathieu. On peut assez 
bien distinguer le style d'Antoine, celui 
des œuvres tardives de Mathieu et donner 
à Louis les plus g ss, les plus recueillies 
les «réunions de personnages» ou des 
«paysages». Mais il est pratiquement 
impossible dans l’état actuel de nos ce 
naissances de déceler la main de Louis et 

lle de Mathieu dans certains portraits 
et dans les œuvres faites en collaboration, 

ge de Vulcan 
(voir page 

Peintres de la vie p nne, les Le Nain 
ne sont pas davantage isolés. Bourdon, 
Tassel, héritiers du groupe des « bamboc- 

ti» romains, et plus tard Michelin, 
suivent leur exemple, cependant qu’Abra- 
ham Bosse grave d’autres scènes de la 
réalité, citadines celles-là. 

En 1640, Poussin quitte Rome, appelé 
par Louis XIII. Moins souple que Vouet, 
peu soucieux d’intriguer, 1l reste peu de 
temps à Paris. Mais l'influence personnelle 
qu'il exer s collaborateurs, l’admi- 

tion suscitée par ses œuvres et l’évolution 
naturelle de l’école, font de son passage 
l'une des articulations entielles du 
siècle. Le mot fameux de Louis XIII: 
«Voilà Vouet bien attrapé» n’est p: 
qu'une boutade. Certes jusqu’à sa mort 
Vouet con > son crédit et ses formules 
décoratives restent valables Jusqu'à David. 
Mais son le large et rapide, son goût 
de la mise en scène trouvent désormais 
des partisans surtout en province. Les 
Parisiens, au moins pour la peinture de 
chevalet, adoptent le classicisme exigeant, 
élaboré par Poussin et Claude à Rome. 

Il est inutile de définir une fois de plus le 
génie de Claude ou celui de Poussin, le plus 
universel peut-être de la peinture française. 
Les musées de province, moins riches en 
peintures des deux maîtres qu’on pourrait 
l’espérer, conservent cependant de Poussin 
deux chefs-d’œuvre, l’émouvante Mort 
d’Adonis de Caen dont le lyrisme crépuscu- 
laire rappelle les admirations vénitiennes du 
peintre, et le déconcertant tableau du 
musée de Rouen, Vénus et Enée, auquel un 
récent nettoyage a rendu ses couleurs vives, 
sa lumière abstraite et son étrange unité. 
Il semble que Poussin ait voulu dans cette 

uvre, donner à son ami, le peintre Stella, 
à qui elle était destinée, une lecon de com- 
position où il accuse de façon péremptoire 
la composition en triptyque par le contre- 
point du second plan (voir ci-contre). 

S'il est diflicile de bien juger la peinture 
de Claude Lorrain E >. en dehors 
du Louvre, malgré la qualité des tableaux 
de Lyon et de Grenoble, un examen attentif 
des cartons provinciaux permettrait 
retrouver quelques-uns de ses précie 
dessins. œquisses au pinceau largement 
lavées de bistre, exécutées directement dans 
la campagne romaine (les Arbres dépouillés 


icolas Poussin : Vénus et Enée. 1639. 
105 X 142 centimètres. Musée de Rouen. 
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de Besançon, sites composés (le Temple du 
_ même musée (voir page 40) ou les Grands 


arbres de Marseille), autant de témoignages 
de la vision poétique de Claude, de sa pas- 
sion de la lumière, La technique du lavis qui 
joue avec le blane du papier, et permet de 
vigoureux contrastes est l’un des moyens 
d'expression du XVIIe siècle, comme la 
Phnguine au siècle suivant. 

Comme nous l'avons dit, la décade 1640- 
1650 est marquée par une diversion des 
tendances baroques dont Vouet avait été 
le principal responsable, vers la fixation 
du elassicisme. 

L'évolution de Le Sueur est frappante à 
cet égard. Des tableaux du Songe de Poli- 
phy le (Rouen, le Mans et Musée M: agnin de 
Don) dont la fraîcheur désinvolte doit 
tant à l’art de Vouet, il passe à l’élégant 
atticisme de la décoration de l'Hôtel Lam- 
bert, puis à l’austérité de la série de Saint 
Bruno. L’ Ange quittant Tobie (Grenoble 
voir page 44) est un autre exemple de cette 
évolution, La composition plafonnante vient 
de Vouet, mais alors que ce peintre aurait 
fait tournoyer les personnages, envoler les 
draperies, Le Sueur simplifie les gestes, 
évite les raccourcis trop incongrus et fait 
naître de ce compromis un charme qui n’est 
pas sans évoquer le néo-classicisme de 
Prudhon. 


Le passage de Sébastien Bourdon du 


baroque au classique est moins net. À vrai 


dire cet artiste ne cessera de changer de 
manière. [1 est peu de genres qu'il n'ait 
traités. Mais la partie la plus originale de 
son œuvre demeure peut-être ses portraits 
(L'homme aux rubans noirs de Montpellier), 
si différents par leur inquiétude, leur sou- 
plesse, de la rigueur et de Pimmobilité des 
portraits contemporains de Champaigne. 
Certains de ses paysages, tels celui du musée 
Reims, ou le dessin digne de Cézanne du 
musée ‘Atger (Montpellier), sont caractéris- 
tiques de ce «classicisme animé », 

Moins versatile, le style de Laurent de 
La Hyre est cependant touché par l'influence 
de Vouet et de Blanchard. Arrivé à maturité, 
il s’épure, devient harmonieux, élégant et 
sobre. Les verticales qui dominent rythment 
clairement la composition. En somme, il ne 
serait que le représentant de la mesure, du 
«bon goût », s’il n’ajoutait à ces qualités un 
lyrisme délicat et une compréhension sin- 
cère de la nature. Dans ses paysages purs 
{musée de Montpellier) et les plus belles de 
ses compositions (Les Mères des enfants de 
Béthel d'Arras), il réussit à Juxtaposer avec 


. vraisemblance des éléments réalistés et des 


fabriques conventionnelles. En effet, il uti- 
lise rarement ces portiques, comme Claude, 
pour servir de «coulisses» à des effets 
lumineux, mais plutôt, comme Hubert- 
Robert, pour faire naître un sentiment mé- 
lancolique des ruines, Une lumière brumeuse 
accentue le charme nostalgique de ces 
œuvres qui annoncent les paysages d’Ile-de- 
France de Corot (voir page 44). 

Le classicisme revêt une forme plus aus- 
tère chez Philippe de Champaigne. Venant 
de la Flandre à Rubens, il connaît égale- 


ment des débuts baroques. Mais il garde 


de ces premiers exemples un solide métier 
et un goût persistant pour la réalité, A côté 
de compositions religieuses, dont la sévérité 
se réchauffe d’une intense spiritualité 
(Sommeil d'Elie, Le Mans), Champaigne a 
composé une galerie de portraits qui 
comptent parmi les plus beaux de l’école 
portraits corporatifs des Eche- 


vins de Paris, des Chevaliers de l'Ordre du 
Saint-Esprit (Troyes, Toulouse), portraits 
officiels (Pomponne, Aix), et surtout por- 
traits de ses amis Jansénistes. Le Portrait de 
Saint-Cyran (Grenoble) (voir page 42) par 
la monumentalité dépoullée de sa présen- 
tation et son intensité psychologique, 
rejoint, comme l’a constaté B. Dorival, les 
chefs-d’œuvre de Fouquet. Sans atteindre 
ces sommets, Robert Nanteuil, dans ses 
gravures et ses pastels, se montre aussi 
grand portraitiste, vivant et sincère, alors 
que les Elle, les Beaubrun continuent la 
vieille tradition flamande, officielle et figée, 
Il est vrai que nous connaissons si peu ces 
artistes qu'une étude sérieuse pourrait 
amener la révision d’un tel jugement. 

Il est rare qu’une date politique soit aussi 
celle d’une rupture dans le domaine des 
arts. C’est le cas en 1661. La prise de pou- 
voir de Louis XIV est également celle de 
Le Brun. Revenu d’Italie quinze ans plus 
tôt, Le Brun a déjà une solide réputation. 
D’ abord marqué par le baroque romain 
(Caton, Arras), Du par l’art de Poussin 
(Mucius Scevola, Mâcon), il trouve son style 
dans la Galerie d’Hercule de l'Hôtel Lam- 
bert et la décoration de Vaux. Colbert, en 
lui confiant le rôle de « maître d'œuvre » des 
chantiers royaux, lui donne un théâtre à sa 
mesure, Pendant vingt-cinq ans, Le Brun, 
metteur en scène infatigable, dirige aux 
Gobelins, à Versailles, une équipe (que 
Colbert x fournit en réformant l’Académie) 
de peintres, d'artisans, de sculpteurs, d’ar- 
chitectes, Une telle centralisation est unique 
dans l’histoire de l’art moderne et le résultat 
répond aux ambitions. « L’art de Versailles » 
— on ne peut dissocier sculpture, peinture, 
architecture et arts décoratifs — établit 
entre le classique et le baroque un compromis 
fastueux qui semble résumer les deux ten- 
dances du siècle, 

Les vertus de cet art ne sont pas unique- 
ment décoratives : telle Vature morte de 
Monnoyer (Montpellier) est un magnifique 
morceau de peinture, tel Paysage de Van 
der Meulen (Nantes) est digne, par la 
liberté et en même temps la précision de 
l'exécution, des plus grands Flamands. Le 
Brun lui-même dont on a tant déprécié le 
faire (en oubliant bien souvent que cette 
pauvreté d'exécution revient aux restaura- 
teurs du XIXE® siècle) est capable d'enlever 
en quelques coups de pinceau la puissante 
Bataille de Château-Gontier, ou de brosser 
l'inoubliable visage de Turenne (Versailles) 
(voir page 45). 

Les dernières années de la vie de Le Brun 
sont assombries par les intrigues de Mignard. 
Les musées de province regorgent de por- 
traits Cattribués» à ce dernier. Il est à 
craindre que l’étude nécessaire de son 
œuvre ne révèle pas davantage de qualités 
que les tableaux certains de Versailles, et 
que seule l'expérience de la coupole du 
Val-de-Grâce justifie la notoriété de son 
auteur. Claude Lefèvre semble, à côté de 
Mignard, bien plus vigoureux et original. 
Un portrait «baroque» comme celui de 
Caen montre bien qu’en pleine «dictature » 
versaillaise certains artistes de la Cour 
échappent complétement à l’emprise de 
Le Brun. 

On a souvent tendance à juger sévèrement 
le dernier tiers de X VITE siècle. Certes, cette 
époque n'a révélé aucun génie universel qui 
puisse se mesurer avec un Poussin, un Claude 
ou un La Tour. Il serait cependant arbi- 
traire de réduire ces trente ans à la seule 


Ude> Portrait du Cardinal de Bouillon, 1708. 274X 217 cm. Musée de Rennes. 


peinture académique. Encore y aurait-il lieu 
de ne pas juger sans appel les Houasse, les 
Boulogne, les Coypel. Leurs dessins, leurs 
esquisses surtout, en telle exceptionnelle 
réussite comme la Sémélé de Bon Boulogne 
(Le Mans), invitent à quelque indulgence. 

Mais la période qui va de 1675 à l’appa- 
rition de Watteau ne se laisse pas enfermer 
dans ces formules stéréotypées. A Paris 
même et à Versailles, deux peintres, Jou- 
venet et La Fosse interprètent librement la 
leçon de Le Brun. Jouvenet a imagination 
puissante, l’âme héroïque. Ses grandes 
compositions décoratives, tels les plafonds 
des Parlements de Rennes ou de Rouen 
(esquisse à Grenoble), méritent de prendre 
place, à côté des plus belles voûtes romaines, 
dans une anthologie du décor baroque. La 
Fosse a moins de souffle mais le charme 
léger du XVIIIe siècle, qu'il annonce plus 
qu'aucun autre. 

Largillière, Rigaud, François de Troy et 
Desportes continueront leur activité en plein 
XVIIIe siècle. Mais, appliqué au portrait 
ofliciel et bourgeois, ou à la nature morte, 
leur style rejoint celui de Jouvenet et de 
La Fosse. Chaleur de lexécution, qui doit 
beaucoup aux exemples flamands proposés 
par Roger de Piles, faste décoratif, mais 
aussi vision familière de la nature, telles 
sont quelques-unes des composantes de cet 
art qu'il serait Juste de considérer comme 
une période définie de la peinture française 
et non comme une simple transition. 

Les Parisiens ne sont pas seuls à lutter 
contre l’académisme. Un peu partout en 
province des artistes continuent les tra- 
ditions locales. Deux foyers sont spéciale- 
ment vivants et originaux, le Languedoc et 
la Provence. L’art toulousain, qui avait 
déj à apporté sa contribution au carava- 
gisme, devient à la fin du siècle nettement 
baroque. La fantaisie d’un La Fage, la 
chaude saveur d’un Rivalsz (Apothicaire 
des Cordeliers, Toulouse) trouvent une cor- 
respondance dans les sculptures berni- 
nesques d’un Mare Arcis (buste de Louis XIV, 
Toulouse). Puget domine de son écrasante 
personnalité la Provence et réussit même à 
imposer à Versailles quelques-unes de ses 
créations les plus fortes, les plus éloignées 
semble-t-1l, de lidéal classique. Mais 
Louis XIV, lui-même, n’apprécie-t-1l pas 
de tels contrastes, lorsqu'il fait placer, en 
1701, dans le décor somptueux de sa 
chambre six tableaux de Valentin ? 

Le siècle entier est nourri de ces contra- 
dictions, de ces ruptures. Ces oppositions 
masquent cependant une unité profonde, 
faite de noblesse, de clarté, de respect sin- 
cère pour l’homme. ML: 


Si vous voulez en savoir davantage 


Il n'existe aucun ouvrage français récent sur 
l’ensemble du siècle qui a fait néanmoins 
l'objet, plusieurs années de suite, d’un cours 
de Bernard Dorival à l'Ecole du Louvre. 
Il faut consulter les études de Werner 
Weisbach :  Franzôsische  Malerei des 
XVII. Jahrhunderts, Berlin, 1932 et d’An- 
thony Blunt; Art and Architecture in France, 
1500- 1700, Londres, 1953. Pour les peintres de 
la réalité, le catalogue de l'exposition de 1934 
dû à Charles Sterling, reste l’ouvrage de 
référence indispensable. 

L'exposition de la Royal Academy s'ouvrira 
le 4 janvier sous le titre «The Age of 
Louis XIV ». Elle durera jusquà la mi-mars. 
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Un amateur d'art en URSS 


CONVERSATION AU MAGNÉTOPHONE ENTRE DANIEL CORDIER ET GEORGES BERNIER 


Une des salles de l'exposition d’art occidental au Festival de la Jeunesse, à Moscou. 


M. Daniel Cordier, qui dirige à Paris 
une galerie d'art contemporain où il pré- 
sente surtout des toiles non figuratives, 
s’est rendu en URSS en 1956 et 1957. 
Au cours de ces deux voyages, il s'est 
intéressé aux diverses manifestations de la 
exe artistique et il a rencontré quelques 
Jeunes peintres qui poursuivent clandes- 
tinement des recherches non conformes à 
ce que le régime attend des « travailleurs 
artistiques ». 


G.B./ Vous êtes allé en Russie une pre- 
mière fois l'an dernier puis vous y êtes 
retourné ? Pourquoi, par curiosité, dans 
des intentions précises ? 

D. C./ Par curiosité la première fois, par 
nostalgie la seconde fois. 

QG. B./ En 1956, quelle atmosphère avez-vous 
trouvé ? 


D. C./ L’atmosphère dépend beaucoup de 
la personne qui la ressent. Avant mon 
premier voyage, visuellement, je ne con- 
naissais de la Russie que ce qu'en publie 


Une vitrine de mode à Yaroslav 
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finno-soviétique, qu'a eu lieu le premier 
contact. Je m'écrasais à la fenêtre pour 
regarder; après 25 ou 30 kilomètres 
déserts, le train a ralenti. Je me souvien- 
drai toujours de ce que j'ai vu : un homme 
se débattant dans la boue qui l'entourait 
avec une vieille télègue et un cheval. 
Le train est arrivé en gare, une de ces 
extraordinaires gares russes, style temple 
grec avec des colonnes en marbre rose. 
Nous sommes sortis sur le quai, accueil- 
lis par un portier barbu avec une cas- 
quette galonnée saluant jusqu'à terre. 
Nous sommes entrés au buffet de la gare, 
désert avec des nappes blanches, des 
rangées de douze verres à pied en cristal 
taillé comme chez ma grand-mère, autant 
de couverts, d'assiettes à dessert, des 
lustres à pendeloque de cristal et un haut- 
parleur qui jouait une valse style « Veuve 
joyeuse». Tout cela avec des serveuses 
en petit tablier portant la vieille coiffe 
russe. Cette impression inoubliable a marqué 
tout mon voyage. J'étais stupefait, Je 
tombais d'un coup dans une autre époque, 
pas dans un autre monde, dans une autre 
ke + époque du monde capitaliste. 

la revue « L'Union soviétique». Je suis 


arrivé par le train que j'avais pris à Hel-  G. B./ Oui, vous tombiez d'un seul coup dans 
sinki. C'est à Viborg, la gare frontière (la période avant 1914, son style et son décor. 
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Les photographies qui illustrent cet article ont été prises par Daniel Cordier. 


D. C./ J'imagine ainsi l’ère victorienne. 
Lorsque j'ai pénétré plus avant en Russie, 
tout n’a été que la confirmation de cette 
impression avec des ombres et des lumières. 


a. B. | Un de mes amis qui a été en U.R.S.S. 
m'a dit un jour que le seul pays où la reine 
Victoria pourrait se sentir heureuse aujour- 
d'hui, c’est en Russie. 


D. C./ Oui, ce n’est pas que ce soit vrai- 
ment confortable, mais c’est riche et 
solide, cela brille comme les civilisations 
bourgeoises Hemphapies 


G. B./ J'imagine. qu après ce premier con- 
tact, étant donné ce qui vous intéresse plus 
particulièrement, vous vous êtes orienté 
vers les activités artistiques et que vous avez 
voulu voir ce qui se passait sur ce plan-là. 
Parlons d’abord des musées ! 


D. C.)/ Je suis arrivé à Léningrad un 
dimanche et je sus allé à l'Érmitage. 
C'est le premier musée du monde où Je 
n’ai pas regardé d’abord la peinture tant 
j'étais surpris par les gens qui s’y trouvaient. 


QG. B.)/ Pourquoi ? 


D. C./ J'étais stupéfait par leur allure, 
leur habillement, Je me sentais déperson- 
nalisé, absorbé, immergé dans une masse, 
Je n’ai Jamais ressenti dans aucun musée 
du monde cette impression. Les gens qui 
regardaient les tableaux n’étaient pas du 
tout ceux qu’on voit ailleurs. 


Q.B.)/ Mais qui étaient ces gens? des 
kolkhosiens venus jusqu'à la ville, des 
ouvriers, des ingénieurs ou des intellectuels ? 


D. C./ Ici il faut que j'anticipe, car J'ai 
mis très longtemps à différencier les 
individus dans une foule soviétique. L’an- 
née dernière, avec mes critères européens, 
J'avais l'impression que l’Ermitage était 
dans une très pauvre banlieue prolétarienne, 
et encore, après un cataclysme vesti- 
mentaire. 


G.B./ Voulez-vous dire par là que la 
pauvreté est très grande ? 


D. C./ Je veux dire qu’il y avait un monde 
entre ce que je voyais et les photographies 
des revues soviétiques. 


G. B./ Pourriez- -vous très rapidement dé- 
crire cette imagerie mentale que vous aviez 


de l'U.R.S.S. avant d'y aller ? 


D. C./ J’imaginais un pays qui avait 


résolu un certain nombre de problèmes 


. 


} 


Ce jeune homme en casquette est probablement un étudiant que déconcertent les toiles abstraites 
exposées dans la section islandaise du Festival de la Jeunesse organisé en 1956 à Moscou. 


sur le plan du vêtement, de l’habitat ; 
je concevais une sorte de standardisation, 
pas élégante certes, mais confortable, 
pratique, bon marché. En somme, j'ima- 
ginais un nivellement mais un nivellement 
rationnel. Je pensais que les meubles n’é- 
taient peut-être pas raffinés mais qu'ils 
étaient fonctionnels. Au contraire, ce qui 
m'a beaucoup frappé là-bas, c’est l’extra- 
vagance: un métro en marbre, un vrai 
palace avec des marbres, des mosaïques 
et des bronzes, et cela pour desservir des 
habitations en bois. L’éxtravagance, c’est 
encore l'exposition agricole, dont vous 
avez certainement entendu parler, et qui 
couvre 210 hectares. Une suite de petits 


Dans ce magasin de Léningrad, on vend du 
matériel de propagande destiné à nourrir les 
convictions des passants. 


palais abritant des épis de maïs, des 
queues de vaches, des pinces à ongles et des 
statistiques. Pour en revenir à l’Ermitage, 
ce qui m'a frappé, c’est la foule. Le musée 
lui-même est un musée comme le Louvre. 
Dans l’ensemble, on voit aussi bien les 
tableaux qu'ailleurs, enfin, pas plus mal. 
La richesse des collections —des Rembrandt 
par exemple — est bien connue. A part cela, 
ce qu'il y a de plus passionnant à Lénin- 
grad sur le plan artistique, ce sont les 
bijoux scythes ; c’est un trésor unique au 
monde et qui, à lui seul, vaut le voyage. 
G.B./ Revenons à cette foule de l’Ermitage, 
comment réagit-elle à ce qu’elle voit ? 


D. C./ Il faut d’abord que j'en termine 
avec votre première question ; vous m'avez 
demandé de qui était composée cette foule. 
Il y a un an, j'aurais répondu : de laboureurs 
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La foule semble préférer aux portraits officiels les caricatures du « Krokodile», qui stigmatisent 
les tares de la bureaucratie et les mœurs de la nouvelle jeunesse dorée. 


au travail — j'avais l'impression qu'ils 
venaient labourer les planchers de l’Ermi- 
tage. Cette année, avec un œil plus affiné 
aux réalités soviétiques, je me suis aperçu 
que ce n’était pas du tout cela. Ce sont 
des professeurs, des étudiants, des ingé- 
nieurs. Dans l’ensemble, ce sont plutôt les 
couches élevées de la société soviétique. 
Il y a aussi des soldats et des touristes. 


G. B./ Ces visiteurs qui appartiennent aux 
couches supérieures de la société, quelles 
connaissances ont-ils, quelle est leur sensi- 
bilité, comment leur goût est-il orienté ? 


D. C./ Il a beaucoup de monde dans 
toutes les salles, sauf dans les salles de 
sculpture où, comme dans tous les musées 
du monde, 1l n’y a personne. Les fouilles 
scythes, les antiquités chrétiennes, assez 
pauvres d’ailleurs, les antiquités étrusques 
n'intéressent pas les gens. Pour ne parler 
que de la peinture, il y a du monde partout, 
il y en‘a sans doute un peu moins là où 
lon voit l’école française contemporaine 


qui commence à Courbet. Celle-ci est 
d’ailleurs exposée dans les combles; les 
gens ne vont pas jusque-là, sauf les jeunes 
qui, eux, sont nombreux à regarder la 


le français. Les deux ou trois fois où j'ai eu 
» © LE z 
l’occasion d’être en contact avec les chefs 
hiérarchiques de ces conservateurs, j'ai 
» 3 
eu l'impression de me trouver en face 
de gens qui n’occupaient pas ce poste 
dans une hiérarchie culturelle mais avaient 
là un poste politique. Mais ceux à qui 
J'ai eu directement à faire, en particulier 
à Léningrad pour les icônes, et à Moscou 
pour la peinture russe, sont très compétents. 


G. B./ Avez-vous été à la galerie Trétiakoff ? 


D. C./ La galerie Trétiakoff qui est consa- 
crée à la peinture russe est une visite 
obligatoire pour tous les gens qui passent 
à Moscou. Il y a là deux salles d'icônes 
très belles mais fort peu visitées. La con- 
servatrice de ce département, une femme 
charmante, passionnée par son sujet — elle 
a écrit un ouvrage sur les icônes qu’elle 
cherche à faire imprimer à l’extérieur parce 
qu'on n’alloue pas de papier en Russie 
pour ce genre d'ouvrages — m'a expliqué 
qu’au début de son exercice, elle était mal- 
heureuse, parce que les gens qui entraient 
dans cette salle restaient en général peu de 
temps, ne sachant pas bien ce qu'il fallait 
y faire. Les jeunes, à qui on a enseigné que 
É religion est une dérision, ne comprenaient 
pas que l’on montre des figures religieuses, 
et les vieux, à qui on les a arrachées, ne 
comprenalent pas pourquoi on les retrou- 
vait là. Elle m’a dit que certaines gens se 
découvraient ou se signalent. 


Une galerie d'art à Léningrad. 


peinture contemporaine, c’est-à-dire les 
Cézanne admirables, les Van Gogh, les 
Gauguin. 

G.B./ On montre donc maintenant les 


Cézanne, bien que les dirigeants artistiques 
du régime soient violemment anticézanniens ? 


D. C./ Oh! vous le verrez par la suite, 
J'ai eu beaucoup de mal à me faire expliquer 
en quoi consistait exactement leur position. 
Elle est moins précise et surtout moins 
stable qu’on ne le pense. 


G.B./ Nous reviendrons à cela si vous 
voulez. Ces tableaux sont confiés à des 
conservateurs, comme dans tous les musées 
du monde. Qui sont-ils ? 


D. C./ J'ai rencontré quelques-uns de ces 
conservateurs. En général, ce sont des 
gens d’un certain âge dont beaucoup parlent 


L'Institut Karl Marx-Engels à Tiflis est carac- 
téristique de l'architecture officielle russe. 


Dans ces magasins, on vend à la fois du matériel pour artistes 
et les peintures conformes aux goûts des dirigeants soviétiques. 


G. B./ Dans quel état sont ces icônes ? 


D. C./ Les salles ont été réinstallées et 
les icônes nettoyées. J’ai visité l’atelier 
de restauration des icônes de la galerie 
Trétiakoff. La technique me paraît tout 
à fait à la page, c’est-à-dire services de 
radiographie, nettoyages divers. On utilise 
des produits étrangers, surtout français, et 
les personnes qui s'occupent de cela pa- 
raissent très compétentes et enthousiastes. 


G. B./ En ce qui concerne la présentation, 
fait-on un effort sur le plan didactique ? 


D. C./ Oui, dans les salles de sculpture. En 
dehors de cela, il n’y a pas grand chose mais 
il y a beaucoup plus de visites guidées 
qu’en France. 


G. B./ Comment se présentent les salles de 
la galerie Trétiakoff consacrées au réalisme 
socialiste P 


D. C./ Leur composition peut surprendre 


Une recherche de présentation dans une vitrine 
de la perspective Newsky, à Léningrad. 


le visiteur étranger. En effet, nous som- 
mes habitués en Europe et en France au 
tour polémique que prend cette forme d’art 
qui est 11 minoritaire et doit lutter contre 
un art, non pas officiel, mais libre qui 
l’ignore ou le méprise. Au contraire, en 
Russie, le réalisme socialiste est un art ins- 
tallé, un art officiel qui n’a pas à s'imposer 
et qui a l'adhésion, ou du moins le consen- 
tement muet des foules. La première chose 
qui m'a frappé à l'égard de cet art que je 
connaissais mal et que, je crois, nous con- 
naissons tous mal en Occident, ce sont les 
sujets traités. J’imaginais cette peinture, 
d’après quelques reproductions que j'avais 
vues en Occident, comme beaucoup plus 
orientée vers un combat social. Or, ce qui 
domine dans les salles de la galerie Trétiakoff, 
par exemple, ce sont surtout des paysages, 
des natures mortes, des portraits ; cela res- 
semble, et c’est cela qui m'a dérouté, à un 
Salon antédiluvien comme celui des «Ar- 
tstes français ». Là où j'imaginais surtout 
des usines, des travailleurs, ce sont la plu- 
part du temps des bouquets de fleurs. Il 
s’agit d’ailleurs là d’une évolution très 
récente. 


G.B./ De quelle manière cette mauvaise 
peinture d’une autre époque est-elle défendue 
par les officiels ? 

D. C./ J'ai été surpris par le manque de 
passion et très frappé par les positions 
modérées de toutes les personnes qui m'ont 
entretenu du réalisme socialiste, je parle 
des conservateurs de musées qui m'ont fait 
visiter ces salles et qui les ont commentées 
longuement, ou encore du directeur de 
l'Ecole des Beaux-Arts de Moscou. Je 
m'imaginais leurs discours à l’image des 
articles d'Aragon ou d’autres idéologues 
commumisants occidentaux, avec des posi- 
tions strictes, très fermes, et surtout des 
positions de combat. Je dois dire que, là-bas, 
je n'ai jamais trouvé un interlocuteur qui 
m'assène le réalisme socialiste comme on le 
fait en Occident, cherchant à m’imposer la 
vérité de cette démarche. Ceci ne veut pas 
dire que sur le postulat du réalisme socialiste 
il y ait eu des restrictions ou des doutes. 


La section russe du Festival de la Jeunesse. 


Dans le principe, ils pensent qu'ils détien- 
nent la vérité, mais ils ne contestent pas 
que les résultats actuels soient très faibles. 
Ils jugent leurs peintres actuels par rapport 
à ceux du XIXE siècle et pensent qu'il n’y 
a plus d'artistes comparables à Répine, 
à [vanov ou Sourikov. Ils sont d’accord 
pour dire qu’ils n’ont pas trouvé de peintres 
qui sachent exprimer valablement les inten- 
tions du réalisme socialiste. 


G. B./ Les intentions leur paraissent justes 
et la réalisation mauvaise ? 


D. C./ Oui, et cela fait l’objet de discus- 
sions constantes qui peuvent se traduire 
un Jour par un abandon progressif de 
cette théorie. Cela aussi est une surprise 
pour un occidental qui est habitué à beau- 
coup plus d’assurance. De même, après la 
visite de leurs musées ou de leurs monu- 
ments, les Russes manifestent, à notre égard 
une certaine inquiétude. C’est, je crois, le 
fond de leur caractère. Après les visites, 1ls 
m'interrogealent pour savoir ce que je pen- 
sais au sujet des installations muséogra- 


phiques, comment je trouvais la qualité de 
la peinture. 


G. B./ En somme, Venezianov, Répine, toute 
cette peinture d’anecdote du XIXe, ils trouvent 
cela admirable ? 


D. C./ Oui, et pour une raison extérieure à 
la qualité picturale qu'ils leur attribuent. Il 
s’agit en effet d’établir une généalogie, de 
trouver des ancêtres au réalisme socialiste. 
Le grand ancêtre, c’est [Ivanov, celui qui a 
peint cette étonnante composition représen- 
tant le Christ se baignant dans le Jourdain. 
Le tableau — une immense tartine — est 
exposé à la galerie Trétiakoff. C’est là 
le point de départ ofliciel. J’ai l'impression 
que la thèse est assez récente. Tout cela 
est d’ailleurs encore assez flou, avec des 
modes et des courants. 


G. B.) Quelle est leur attitude envers la pein- 
ture russe du début du XXE siècle, envers les 
Ballets russes, par exemple ? 


D. C./ Il y a des œuvres de Bakst exposées 
Léningrad, mais c’est sur Répine qu’on 
s’appesantit. 


z| 


La peinture en plein air est pratiquée l’été par des amateurs de tous âges. Le peintre photographié 
ici a pris pour modèle la Place du Bolchoï à Moscou (ci-dessous à droite.) A gauche, le tableau réalisé. 


G. B./ Comment réagit-on devant les toiles 
des écoles étrangères ? 


D. C./ Je ne fais pas beaucoup de diffé- 
rence entre les réactions que j’ai pu observer 
là-bas et celles que j'ai observées dans tous 
les musées du monde. Une chose m’a pour- 
tant frappé à Léningrad, c’est l’attitude du 
publie devant les Rembrandts. Il y avait 
là une foule recueille, les gens restaient 
longtemps devant les tableaux et, chaque 
fois que j'y suis retourné, J'ai constaté 
la même chose. Je dois dire qu'ils en ont 
beaucoup, qu'ils sont très beaux, bien 
montrés et particulièrement bien éclairés. 


G. B./ En dehors des musées, qu'avez-vous 
pu ? Avez-vous visité des cathédrales ? Avez- 
vous ou de l'architecture et quelle est la 
réaction du public à l’égard des monuments ? 


D. C./ Je crois qu’il faut partager la réponse 
en deux parties. Il y a d’une part les monu- 
ments auxquels se rattache un souvenir 
historique : le Kremlin, Sainte-Sophie de 
Kiev, Sainte-Sophie de Novgorod, et 
d'autre part les monuments à qualité 
purement architecturale, ainsi les cathé- 


drales de Wladimir et Souzdal, les églises 
de Yaroslav ou les petites églises de Moscou. 
La différence est nette: des monuments 
comme le Kremlin ou Sainte-Sophie de Kiev 
sont soigneusement entretenus et maintenus 
dans un parfait état de conservation — il y 
a eu des travaux historiques sur les fonda- 
tions après la guerre ; cela a été particuliè- 


rement poussé à Novgorod où l’on a profité 
des destructions pour approfondir les re- 
cherches archéologiques. Les églises ont été 
entièrement reconstituées au prix d'un 
énorme travail, achevé maintenant. Ce 
sont là des jalons historiques du passé russe, 
c’est le patrimoine national. Il y a des visites 
organisées de ces lieux avec commentaires 
didactiques ; on vend des reproductions. 
Par contre, les petites églises de quartier ou 
de campagne qui n’ont aueun intérêt histo- 
rique mais qui peuvent avoir un intérêt 
esthétique, ne serait-ce que comme un 
maillon de cette chaîne énorme de l’évolu- 
tion de l’art, jusqu’à présent n’intéressaient 
absolument pas. La plupart sont en ruines ; 
des couvents ont été transformés en 
fermes et laissés à l'abandon. Je dis bien 
jusqu’à maintenant, parce que j'ai trouvé 
cette année une grande différence. Je ne 


« Dix mille mètres». Mai 1957. 100x90 centi- 
mètres. Un des tableaux abstraits qui ont fait 
partie de l’exposition du peintre anonyme de 
Léningrad présentée Galerie Cordier à Paris. 


sais pas si c’est la pensée du tourisme occi- 
dental qu’ils cherchent à développer ; ils se 
rendent peut-être compte que les étrangers 
sont intéressés par ces édifices comme but 
d’exeursion. La difficulté en Russie est que, 
mis à part Léningrad qui est une ville-musée 
comme Paris ou certaines grandes capitales, 
il n’y a pas à proprement parler d'exemples 
d'architecture russe sauf, précisément, l’ar- 
chitecture religieuse. Tout le reste, ce sont 
des maisons en bois. 


G. B.) Que savez-vous de l’enseignement des 
arts ? Comment apprend-on aux gens d’une 
part à apprécier, d'autre part à pratiquer les 
beaux-arts ? 


D. C./ Par un canal officiel. Cela a été mon 
seul contact avec un organisme ofliciel : 
j'ai visité l'Ecole des Beaux-Arts de Moscou. 
C’est un petit bâtiment très quelconque 
assez éloigné du centre. Malheureusement 
les élèves étaient en vacances, mais j’ai pu 
visiter l'établissement. Je crois qu'il y a 
deux cents élèves qui commencent à 18 ans 
après avoir fait l’école préparatoire. La 
première sélection est faite vers 8 ans. Les 
Jeunes entrent à l’école préparatoire tout 
en continuant leurs. études. À 18 ans, ils 
subissent un examen et ceux qui sont refu- 
sés se tournent vers une autre branche, sans 
difficulté puisqu'ils ont une autre formation 
que celle de peintre. À l'Ecole des Beaux- 
Arts, Je n'ai rien vu de particulier ; on com- 
mence par faire des plâtres, des natures 
mortes puis des nus. Ce n’est ni pire ni 
meilleur que ce que l’on voit à la Grande 
Chaumière, bien que j'aie été étonné par la 
faiblesse des études de nus chez des garçons 
de 18 ans qui ont tout de même derrière 
eux dix ans d’études. 


QG. B./ Comment expliquent-ils cette carence ? 


D. C./ Ils ne donnent pas d’explications 
mais, si l’on y réfléchit, on constate que, 
sauf les icônes, jusqu'au XVI® siècle, les 
Russes n’ont jamais eu de peinture, dans le 
sens occidental du terme. Renouant avec 
les icônes, vous avez l’école contemporaine 
avec Chagall, Kandinsky, qui, eux, vivaient 
en contact avec l’extérieur. Le fait de vivre 
dans un monde clos a eu de graves consé- 
quences. Je m’en suis bien rendu compte en 
bavardant avec de jeunes architectes 
rencontrés cette année. Ils m'ont demandé 
si je connaissais l’Europe, si J'avais été 
en Italie, en Grèce. Leur intérêt était très 
vif et leur curiosité insatiable ; ils me di- 
saient que voir des maquettes, des plans 
ou des photos ne remplace pas la réalité. 
Cette curiosité des Russes, surtout des 
jeunes, à l’égard de l’extérieur m’a frappé. 
Les informations qu'ils demandent sont 
toujours des informations précises sur des 
questions matérielles : combien payez-vous 


une chambre ? combien coûte ce costume ? 
combien y a-t-il de cinémas à Paris ? Les 
questions des peintres sont beaucoup plus 
précises encore : combien y a-t-1l de galeries 
à Paris ? faut-il Payer pour exposer : ? y a-t-1l 
des jurys ? Il s’agit toujours de la vie pra- 
tique. Comme je suis intéressé par les 
questions théoriques, J'ai souvent essayé 
d’avoir des conversations idéologiques avec 
des amis ou des gens de rencontre et je n’y 
suis jamais parvenu. Même avec les per- 
sonnes avec qui Je suis arrivé à un contact 
humain beaucoup plus étroit que la plupart 
des touristes, chaque fois que } essayais 
d'aborder le problème qui me tenait à 
cœur et de mieux connaître la réalité sovié- 
tique, je n’arrivais à rien. Je crois que, vis-à- 
vis d'eux-mêmes, il y a des questions qu'ils 
ne se formulent pas; de plus, ils ne savent 
jamais ce que les étrangers si avides de 
les découvrir feront de leur propos. Mais 
la curiosité efface la méfiance. Dans la rue 
j'étais constamment abordé par des Jeunes 
et même par des gens plus âgés qui regar- 
daient mon appareil photographique, m’en 
demandaient le prix, faisant la comparaison 
avec ce que l’on peut avoir en Russie pour 
le même prix. Il y a là-bas un sentiment 
d'isolement très net. Ce sentiment, je crois, 
est né de la guerre et des premières décou- 
vertes faites à l'extérieur par des gens 
simples qui sont allés en occupation en 
Allemagne. Depuis ce moment-là, de bouche 
à oreille, 1l circule des informations sur la 
réalité occidentale qu’on a très longtemps 
cachée, sur l’état des villes, des maisons, 
de l’art ou simplement du niveau de vie. 
Les jeunes cherchent activement à lever 
le voile opaque qu'on a mis devant eux. 
Ils sont conscients qu'il y a quelque chose 
qui leur manque. 


G. B./ Comment avez-vous découvert qu’il 
existait en Russie, à Léningrad, des peintres 
non-conformistes ? 


D. C./ Tout à fait par hasard dans un mu- 
sée ; c’est l’un d’eux qui m'a abordé. Les 
étrangers sont très reconnaissables là-bas 
à leurs vêtements et même à leurs attitudes. 
G. B./ C'était quand, cette année ou l’année 
dernière ? 


D. C./ C'était lors de mon premier voyage, 
tout à fait au début, et vraiment par hasard. 
Il parlait ou plutôt bredouillait l'anglais. 


HMCIPOBERREMMNE. OT APOTO: FHPA: 
HT A ET EURE OA 


Ci-dessus, « Retour inattendu », 1884, composition caractéristique de Répine, un des ancêtres du 
réalisme socialiste. Plus haut, « Les amies », toile contemporaine due au peintre M. G. Abdulaeff. 


Je l'ai vu assez régulièrement pendant trois 
jours; une fois qu'ils ont pris un contact, 
ils sont désireux de le maintenir. Cela se 
passait à l'extérieur, bien entendu, parce 
qu'il ne voulait pas m'emmener chez lui 
ni me donner son adresse ou son nom. 
Lorsque nous nous sommes mis à. parler 
peinture, après les premières questions 
d’usage sur le prix de mon appareil de 
photo et le but de mon voyage, je lui ai 
laissé entendre le Jugement que Je portais 
sur tout ce que je voyais. Cela l’a mis en 
confiance, sans que lui-même d’ailleurs se 
dévoile beaucoup. I m'a dit enfin qu'il 
faisait de la peinture «et, quelques jours 
après, il m'a montré ses travaux et m'a 
fait rencontrer ses camarades avides de 
mon jugement d’occidental sur leurs œuvres. 
G. B./ Lorsque vous avez constaté qu'il était 


La couverture d’une brochure sur Malevitch, 
achetée dans un magasin d’occasion à Moscou. 


peintre et peintre abstrait, donc absolument 
à contre-courant là-bas, avez-vous eu le 
sentiment que lui et ses camarades avaient 
l'impression d’être dans la ligne d’un mouve- 
ment pictural russe qui s'était manifesté 
jadis et qui depuis 25 ou 30 ans ne peut plus 
se manifester ? 


D. C./ Ce n’est pas formulé clairement, 
d’abord à cause du manque d’information. 


G.B./ Îls savent que des artistes comme 
Kandinsky, comme Tatlin, comme Malevitch 
ou comme Larionov ont existé, mais ils n'en 
ont pas pu d'œuvres ou très peu ! ? 

D. C./ Le public russe ne voit jamais 
d'œuvres originales de ces artistes. Celles-ci 
sont conservées dans les réserves du Musée 
russe de Léningrad et de la galerie Trétia- 
koff. J’ai pu visiter, grâce à une permission 
spéciale, les réserves du Musée russe dans 
lesquelles j'ai vu des toiles de la période 
lyrique de Kandinsky, l’atelier de Malevitch 
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L'église de Kiji sur le lac Onéga, caractéristique de l’architecture en bois, date de 1721. 


légué à l'Etat par sa veuve et l’admirable 
Promenade des Amants de Chagall. 


G. B./ Mais s'ils ont une idée quelconque 
de l'existence de ces peintres, comment leur 
est-elle venue ? Par de mauvaises reproduc- 
tons, de vieux numéros de revues, de vieux 
catalogues qui trainent ici et là ? 


D. C./ C’est cela, ils n’ont pas de vue 
d'ensemble. Mais il faut toujours compter 
avec le mystère de la Russie ; ainsi, jai vu 
cette année chez l’un d’eux un petit livre 
de chez Hazan — vous savez, la collection 
à 175 francs — c’était le Klee, acheté dans 
un magasin de livres d'occasion et que l’on 
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vendait là-bas 75 roubles, c’est-à-dire près 
de 3000 francs. 


G.B./ Il faut tenir compte de cet obscur 
cheminement. 


D. C./ Oui, et quand tout l’effort des gens 
est braqué sur le désir d'informations, ils 
arrivent toujours à être plus ou moins 
informés. Ceci dit, il ne faut pas élargir mon 
propos, cela reste limité. Ainsi, ils ignorent 
tout de Miré ou de Braque, pour prendre 
des peintres déjà d’un certain âge; je ne 
parle pas d’Hartung ou de Dubuffet. 

L'église d’Ostankino est l’une des trois plus 


belles églises du XVII° siècle à Moscou, et l’un 
des plus élégants spécimens de cet art. 


a.B./ Savent-ils quelque chose de la pein- 
ture américaine contemporaine, Jackson 
Pollock, de Kooning, Tobey, etc. ? 


D. C./ Non, rien, sauf Pollock dont l’un 
d’eux connaissait le nom et l'esprit des 
recherches sans avoir vu de reproductions. 


G. B./ Est-ce qu’ils ont conscience qu’il se 
poursuit un travail de création actif en 
Europe occidentale et aux Etats-Unus ? 


D. C./ Oui. Par une sorte de goût de la 
contradiction, ils considèrent les idées 
esthétiques du régime comme un obstacle 
à leur recherche ou à leur épanouissement. 
Par un réflexe inverse, ils basculent dans 
l'excès contraire et nous font crédit au-delà 
de nos réussites et de nos possibilités. Un 
point m'intéressait beaucoup, c'était de 
savoir comment ces Jeunes gens qui avaient 
été formés par le nouveau régime, d’une part 
dans la critique de l’art bourgeois et déca- 
dent d’occident, d’autre part dans l’émula- 
tion socialiste, étaient arrivés à fabriquer 
eux-mêmes de la peinture abstraite. Ils 
m'en donnaient deux raisons. La première, 
c’est l’insatisfaction : (Quand nous visitons 
les salles de la galerie Trétiakoff, disaient-ils, 
nous sommes déçus par les toiles que 
nous y voyons exposées. Les sujets nous 
paraissent ennuyeux ; ils ne reflètent pas 
la réalité soviétique mais une idéalisation 
de cette réalité. La composition, la qualité 
du dessin et de la peinture nous paraissent 
à peine suffisantes. Nous nous en rendons 
bien compte quand nous regardons les 
Van Gogh, les Cézanne ou les Gauguin. Les 
recherches figuratives ont été poussées 
jusqu’à leurs limites les plus extrêmes et, 
pour continuer à faire de la peinture, 1l faut 
enchaîner et non pas faire un retour en 
arrière pour recommencer ce qui a été fait, 
en plus mal». La deuxième raison donnée 
par les jeunes peintres qui font des recher- 
ches abstraites est celle-ci : 1l s’agit d’un 
cheminement organique ; après une période 
de contrainte et de direction, l’organisme, 
comme par une réaction biologique, cherche 
à se défendre, à inventer, à trouver sa 
liberté et à découvrir d’autres voies que 
celles qu’on essaie de lui imposer. Il est 
certain que dans la démarche de ces peintres 
on retrouve un peu l’idée de révolte qui 
était dans Dada et dans le Surréalisme ; 


. il s’agit d'utiliser les matériaux de la pein- 


ture en les retournant contre eux-mêmes ; 
de faire de l’anti-peinture. Ne pouvant 
attaquer les sujets, ils bafouent les maté- 
riaux. C’est le sens des tableaux que j'ai 
exposés à la galerie: c’est, avec de la pein- 
ture, une espèce de moquerie à l'égard de la 
peinture. 
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Les églises de Yaroslav sont parmi les exemples les plus purs de l’architecture russe du XVII siécle. Ci-dessus, l’église de St-Jean-Chrysostome: 
à gauche, l’église chaude pour l’hiver, à droite, l’église froide d’été. 1654. 


G.B./ Est-ce que certains de ces Jeunes 
peintres ont vu l’exposition de peintures occi- 
dentales organisée à l’occasion du Festival de 
la Jeunesse, à Moscou, l’été dernier ? 


D. C./ Oui, il y en a beaucoup. Parmi la 
Jeunesse de Léningrad ou de Kiev, ceux qui 
sont venus à Moscou étaient sélectionnés 
mais, néanmoins, beaucoup de jeunes sont 
venus à l'exposition. 


G. B./ Quelle a été la réaction des jeunes 
peintres abstraits devant les exemples de 
peinture occidentale qu’ils ont pu voir au 
festiwal ? 


D. C./ Grande curiosité ; satisfaite pour la 
première fois par un ensemble étendu 
d'œuvres originales. 


Q. B./ Compréhension, diriez-vous ? 


D. C./ Pour un petit groupe d’intellectuels 
et d'artistes, on peut parler d’une certaine 
compréhension, puisque leurs recherches 
s'effectuent dans le sens de ce qu’ils voyaient 
là. Chez les autres, on pouvait remarquer 
plusieurs attitudes. D’abord de l'hostilité 
manifestée sous des apparences polies. La 
réaction, dans ce cas, était de poser des 
questions pour savoir ce que cela voulait 
dire, avec un certain ton de moquerie. Par 
exemple, parlant du titre du tableau de 
Dewasne, «l’Age d’or», on demandait quel 
était le rapport entre le titre et ces couleurs 
et ces lignes ? Mais quels que soient l’accueil 
et l'interlocuteur, quand on abordait le 
problème de la peinture contemporaine, la 
question était : « Oui, c’est intéressant, mais 
qu'en pense le peuple de France ?» C’est 
une demande qu’on m’a toujours faite sous 
cette forme-là. Leur postulat est le suivant : 
une œuvre d’art doit être une œuvre d’édi- 
fication à l’usage du plus grand nombre et 
même de la totalité, c’est-à-dire du peuple. 


Q. B./ Quelles œuvres ont particulièrement 


frappé le public ? (Suite en page 96.) 


Le Palais d'Hiver construit en 1755 par l'Italien 
Bartolomeo Rastrelli, architecte de l’Impéra- 
trice Elisabeth, abrite le musée de l’Ermitage. 
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PAR PIERRE VERLET 


* Suivant une politique de faste et de mécénat, les rois de France, de Philippe V à Louis XVI, 


ont accumulé d’admirables collections 


F 


Une réception exceptionnelle dans la Galerie de Versailles à l’époque de Louis XIV, celle du Doge de Gênes le 15 mai 1685. Après avoir 


traversé la Galerie dans une bousculade effroyable, le Doge et sa suite s’approchent du trône, adossé au Salon de la Paix ; c'était, écrit le 


marquis de Sourches, Qune chaise d'argent (lisez bois argenté) en espèce de trône, laquelle était sur un marchepied couvert d’un tapis de 
Perse». Louis XIV est entouré de tous les princes de la maison royale, mais aussi de quelques-uns de ses précieux meubles d'argent, dont le 
métal massif est extraordinairement ciselé, et qu’il allait être obligé d'envoyer à la Monnaie moins de cing ans plus tard. Musée de Versailles. 


La poursuite ou la recherche des 
anciens trésors de la Couronne de France 
apporte bien des raisons d’étonnement. 
L'origine, la date ou l’auteur de cer- 


<« Plaque de lumière dite de Marie de Médicis. 
Cette origine, qui apparaît en 1791, est pro- 
bablement venue d’un camée (en bas à gauche) 
où se votent les profils d'Henri IV et de Marie 
de Médicis. Toute composée de sardoines, 
d’agates et de camées, elle fut achetée par 
Louis XIV au marchand Lebrun en 1684 
avec un miroir encore plus riche et un 


bénitier d’or et de cristal pour le prix global 
de 7296 livres. Musée du Louvre, Paris. 


taines pièces peuvent sortir de l’ombre. 
Des œuvres que l’on croyait irrémédia- 
blement perdues se retrouvent. Nous 
arrivons à la certitude que le mobilier 
royal du XVIIIe siècle subsiste presque 
intégralement et, au même moment, 
on manque l’occasion de remeubler 
Versailles. Dans le désordre actuel, l’un 
des moindres sujets d’admiration n’est 
pas de constater l’ordre surprenant qui 
gouvernait les collections royales à la 
fin de l’ancien régime. 

L'or et les pierreries nous arrêteront 
ici principalement. Ce fut le fonds 


essentiel des collections de la Couronne 
de France. Il peut paraître bon cepen- 
dant d’y ajouter une vue d’ensemble 
de ce qu'ont représenté ces collections. 

Rien n'est plus mouvant qu’une 
collection qui se crée, et celle des rois 
de France fut, comme le domaine royal, 
une création continue depuis Philippe- 
Auguste jusqu’à la veille de la Révolu- 
tion, pour arrêter là une histoire qui se 
confond un peu avec l’histoire même de 
la France. 

Les accroissements territoriaux allè- 
rent presque toujours de pair avec l’aug- 
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Moire peinte pour former entre-fenêtres ou portière et probablement composée aux Gobelins 
sous la direction de Le Brun. Des épisodes de la campagne des Pays-Bas. forment le sujet 
de cette décoration. Des ouvrages identiques ont été faits à l’époque de Louis XVI pour 
commémorer la guerre de l’Indépendance américaine. La tradition de ce genre de décor 
est fort ancienne : elle remonte au Parement de Narbonne. Mobilier national, Paris. 


mentation de pouvoir et de richesse. 
Le roi grand administrateur fut assez 
souvent, aussi un roi grand collection- 
neur, et l’apogée des collections royales 


se situe aux règnes d’un Charles V, d’un 
François Ier, d’un Henri IV ou d’un 
Louis XIV. Il faut compter aussi avec 
les périodes de faiblesse et de dispersion ; 
le temps de Charles VI ou celui des 
fils de Henri II, les époques de minorité 
sont de déclin. 

Il est cépendant un point commun 
à tant de règnes : le goût du faste et 
du mécénat, et nous pensons que le 


L'un des plus anciens camées des collections 
de. la Couronne, ce taureau antique «& été 
depuis longtemps reconnu dans l'inventaire de 


Charles V sous cette description : (ung aultre 


camahieu sur. champ blanc, et a une vache 
notre dessus.» Sa monture d’or émaillé date 


du XVIIe Cabinet des Médailles, Paris. 


" 


second de ces deux termes : découle: 
presque toujours du premier. Prenons 
les plus avares ou les plus maussades 
de nos rois : Louis XIII a tout de même 
su choisir l'emplacement de Versailles 
et il eut l’amour des belles armes et 
des nobles tapisseries ; Louis XI paraît 
avoir été le premier à s’intéresser 
à l’art italien, et le grand bateau qu’il 
avait fait faire pour naviguer sur la 
Loire, avec sa cabine lambrissée; sa 
cheminée, ses portes et ses verrières, 
dut être, pour l’époque, un ouvrage 
extraordinaire. Des habitudes d’exis- 
tence se transmirent d’un règne à 
l’autre, par le sang peut-être, maïs aussi 
comme partie de l'héritage de chacun, 
au même titre que les châteaux de la 
Couronne ; l’opulence de la vie de Cour, - 
le cadre royal dans lequel a vécu chaque 
souverain n'auraient pas été possibles 
sans la présence d’une collection. : 

Lorsque la fortune eut souri à la 
monarchie capétiènne, deux politiques- 
semblent s'être présentées aux rois de 
France. Leur fallait-1l laisser l’or et les 
pierreries s’entasser dans leurs coffres, 
comme une réserve, Mais aussi comme 
une matière brute, inerte, sans utilité 
immédiate ? Devaient-ils au contraire 
faire monter les pierres, travailler le 
métal, demander aux artistes de créer 
sans cesse de nouveaux et beaux objets, 
qui serviraient à la parure, à la parade, 
au décor? Ce choix fut le leur. Non 
seulement leur trésor devint l’un des 
_plus riches qui ait Jamais existé, mais 
il forma, génération par génération, la 
plus extraordinaire des collections et 
toujours la plus moderne. 


Charles V sur son trône, sous un dais fleur- 
delysé, pour un hommage. La comparaison 
de cette scène (tirée des portefeuilles de Gai- 
gnières) avec celle de la «réparation » faite 
par le Doge de Gênes à Louis XIV (voir page 
61) montre l'importance des traditions dans le 
décorum royal. Bibliothèque nationale, Paris. 


Ce fut une politique assidûment sui- 
vie. Nous pouvons essayer d’en obser- 
ver le développement. Ce qui subsiste 
et ce que nous pouvons reconstituer ou 
imaginer suflit à nous émerveiller. Com- 
‘me toute la politique royale, celle- cl 
eut ses bons et ses mauvais jours, fut 
plus âprement poursuivie par certains 
et moins tenue par d’autres. Mais ce 
fut comme une tradition de la Couronne 
de France, et c’est là pour nous l’es- 
sentiel. 

Ainsi sont nées et se sont développées 
au cours des siècles les collections roya- 
les françaises. 

Deux exemples sufliront à ner 
cette poursuite de l’objet d’art et cette 


François Ier, camée vraisemblablement exé- 
cuté à Paris par Matteo del Nassaro, qui 
avait établi ses meules sur la Seine, un peu en 
aval du futur Pont-Neuf. Cet objet révèle le 
goût de-la Renaissance pour les travaux 
faits à l’imitation de l'antique, mais aussi 
le goût traditionnel des rois de France pour les 
gemmes montées. Cabinet des Médailles. 


préférence résolument accordée au tra- 
vail sur la matière, si précieuse soit-elle. 


[Pr 


.ni de pierreries, 


On sait que François Ier, lorsqu'il 


institua juridiquement le trésor des 


pierres de la Couronne, choisit trois 
énormes rubis. L’un d'eux, la Côte. de 
Bretagne, est encore conservé au musée 
du Louvre. Après avoir été monté de 
diverses manières, ce rubis fut confié 
par Louis. XV à J'acquemin pour figurer 
sur sa nouvelle parure de la Toison d'Or. 
Allait-on laisser à cette pierre presti- 
gieuse un caractère banal et presque 
barbare ? On n’hésita pas. On la mit 
entre les mains de Jacques Guay, le 
grand graveur de pierres fines du siècle, 
et le rubis devint l’extraordinaire dragon 
que, privé du reste de sa parure, nous 
admirons encore aujourd'hui. Cela sur- 
prit tellement le joaillier qui fut chargé 
de priser les pierres de la Couronne en 
1887 qu’il mit de côté le rubis avec 
cette mention, «pierre sans valeur, 
à envoyer au Muséum ». 

Les commissaires qui furent chargés, 
en 1791, par l’Assemblée nationale 
d’expertiser la collection des gemmes 
de la Couronne, et dont plusieurs 
étaient les Joaillers du Roi, n’ont pas 
commis de telles erreurs. Ils savaient 


‘quel prix on doit attacher :au beau 


travail. Un des vases de sardoine qui fut 
le plus estimé (100 000 livres) est une 
aiguière de modestes dimensions (musée 
du Louvre), nullement rehaussée d’or 
mais si pure, d'un 
travail si délicat, avec son anse ajourée 
prise dans la masse et sa ‘minceur 


extrême, que sa grande valeur fut par: 


là même reconnue. 

Doit-on ajouter que l'or et l’argent, 
même monnayés, présentèrent , tradi- 
tionnellement en France un autre aspect 
de cette préoccupation ? La perfection 
de l’art monétaire français fut manifeste 
dès le Moyen Age. La médaille vint 
s’y ajouter, qui est objet d'art par 
excellence ;: l’histoire métallique de 
Louis XIV puise ses origines dans la 


La Vénus d'Arles. Offerte à Louis XIV par 
la ville d'Arles, restaurée et complétée par 
Girardon après quelques contestations dont 
le Mercure se fit l'écho, la statue fut placée 


dans l’une des niches de la Galerie de 
Versailles ‘en 1685. Musée du. Louvre. 


ES 
médaille d’or de l’expulsion des Anglais,. 
forgée sur l’ordre de Charles VIL 
Louis XIV transmit à Louis XV le 
goût des belles médailles comme de 
tous les matériaux bien travaillés. Une 
phrase de Saint-Simon, écrite à propos 
des costumes de la Cour pour le mariage. 
du duc de Bôurgogne, peut s'appliquer 
à plus d’un roi de France: «on vit 
aisément combien. cette profusion de 
matière et ces recherches d'industrie 
lui plaisotent ». 
La notion de trésor est dépassée. Le 


meilleurs artistes magnifient la matière, 


Louis XIV donnant audience à l’ambassa- 
deur d’Espagne en 1662. Brocart sur les 
murs, plaques de lumière en argent, la Chasse 
et la Pêche de Carräche (avec leurs « bor- 
dures» antérieures aux cadres actuels), la 
Diane de marbre (représentée sans sa biche) 
apportée de Fontainebleau au. Louvre par 
Henri IV, l'Apollon de bronze (fondu d’après 
le marbre du Vatican par ordre de Fran- 
çois Ier pour les. jardins de Fontainebleau), 
tapis de Perse, vases d'argent, notamment 
le grand seau à oranger du premier plan, 
rhontrent le rôle décoratif demandé aux 
différentes. catégories d'objets qui composent 
les collections royales. Mobilier national. 


Ga 


Sceptre d’or dit de Charlemagne, commandé 

par Charles V vraisemblablement à Henne- 

quin Duvivier, son orfèvre et valet de chambre. 
Musée du Louvre. 


et la font concourir dans de vastes 
ensembles au prestige royal.-Il est beau 
qu'Hennequin Duvivier au XIVE siècle, 
‘Jacquet Chefdeville au XVe, Cellini 
au XVIe, Josias Belle ou Claude Ballin 
au XVII, Jacques Guay ou les Ger- 
main au XVIIIe, forment comme une 
extraordinaire couronne autour des rois 
de France. 

Le diamant, le cristal, le jaspe sont 
taillés, gravés ou sculptés, non pas seu- 
lement pour donner à la pierre même 
plus de prix, mais en vue de l'utiliser, 
de la «monter», de l’associer à l’or, 
à d’autres pierres, à l'émail, et d’en 
faire un objet d’art aussi complet que 
possible. 

Ce que décrit par dizaines de pièces 
l'inventaire de Charles V, «joyaulx d’or 
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garniz de pierrerte», « vaisselle 
garnie de pierrerie », et que nous con- 
naissons par de rarissimes spécimens, 
venus des collections de ce roi ou de son 
fils Charles VI, illustre cette idée. Le 
sceptre d’or (Louvre) est orné d’éme- 
raudes et de perles ; la coupe d’or de 
Sainte Agnès (British Museum) est 
rehaussée d’émail et était jadis accom- 
pagnée de perles ; le reliquaire dit du 
Saint-Esprit (Louvre), en or émaillé, 
est tout constellé de rubis, de saphirs 
et de perles, tout comme le « Rüssel » 
(Altôtting), passé des collections de 
France à celles de Bavière. 

La tradition de ces mélanges précieux 
de matériaux précieux demeure à la 
base des collections royales de France 
durant des siècles : salière de Charles VIT 
en agate et filigrane d’or (Louvre), 
gemmes en (Ccamayeux» ou en vases, 
richement montées pour François Ier 
ou Louis XIV, forment une suite conti- 
nue. 

Lorsque le Roi-Soleil achète aux 
moines de Saint-Epvre de Toul le grand 
camée dit de l’Apothéose de Gérmani- 
cus, son premier soin est de le faire 
monter en or émaillé par Belle. Les 
deux pièces extraordinaires connues 
sous le nom de miroir et plaque de 
Marie de Médicis (Louvre) ont été 
acquises par Louis XIV en 1684; le 
miroir est de cristal de roche entouré de 
sardoine et d’émeraudes ; la plaque est 
constellée de sardoines et camées. 

Le règne de Louis XIV peut rivaliser 
ici avec celui de François Ier. La tradi- 
tion faiblit ensuite, sans disparaître 


totalement... Si le Régent fait acheter 


par la Couronne le gros diamant que 
conserve le Louvre, ce n’est pas pour 
la pierre seule, mais en songeant aux 
couronnes, aux parures de rois et de 
reines auxquelles il pourra servir. 
Louis XV fit monter en or émaillé les 


d’or 


camées de Guay, et Marie-Antoinette 
choisira pour meubler ses appartements 
de Versailles certaines des pièces les 
plus riches des collections de Louis XIV. 
L'objet d’art, quelle que soit sa richesse, 
est traité en objet mobilier. 


Coupe d’or dite de sainte Agnès. Sans doute 
offerte par Jean de Berry à son neveu 
Charles VI en 1391. Le duc de Bedford se 
l’appropria pendant l'occupation anglaise ; 
elle reçut plus tard en Angleterre l’addition 
de roses des Tudor et perdit une partie de 
sa garniture de perles. Passée ensuite en 
Espagne, elle revint en France grâce au 
baron Pichon, et fut rachetée par l’ Angleterre 


en 1891. Coll. du British Museum, Londres. - 


Qu'il serait séduisant d’expliquer 
l’éclat et la richesse du meuble français 
au XVIIIe siècle par tout ce que doit 
celui-ci au mobilier royal et plus encore 
à l'influence des matériaux précieux. 
utihsés à l’époque de Lous XIV! 

La totalité des collections royales 
concourait au décor des appartements. 
Certaines pièces de Versailles, dans 
l'appartement du Roi ou dans celui de 
Monseigneur, étaient plus spécialement. 
affectées à la collection proprement 
dite, cabinets de tableaux ou cabinets de 
curiosités. Mais l’objet d’art demeurait 
avant tout mobilier. 

Les gemmes posées devant des miroirs 
sur de petites consoles, la grande nef 


Anse en or émaillé d’une coupe en jade: 
rehaussé d’or et de perles. Le travail du métal 
est très proche de celui de Cellini, qui tra- 
vailla pour la Couronne (salière d’or de 
François Ier aujourd’hut conservée à Vienne. 
Cependant, à y regarder de plus près, on 
s'aperçoit que la volute est décorée par le 
bas d’un émail bleu ponctué d’or, analogue 
à celui que l’on voit sur les tabatières pari- 
siennes de l’époque de Louis XVI. C’est 
que les rois de France continuaient de faire 
entretenir leur collection. Bien des pièces 
conservées dans la Galerie d’Apollon sont 
en effet passées à ce moment par les mains 
de Gibert, joaillier de la place Dauphine. 


d’or et de pierreries installée sur la 
table de la Chambre de la Reine, les 
grands meubles d'argent regroupés au- 
tour du trône ou du dais royal lors des 
réceptions d’envoyés extraordinaires, les 
tableaux agrandis ou recopiés pour 


mieux s’équihibrer, les diamants em- 
ployés pour des parures sous le poids 


Cette petite coupe d’agate, rehaussée d'un 
travail d'architecture et de « guipure» d’or, 
paraît remonter à l’époque de Charles VII. 
Elle était primitivement accompagnée d’un 
couvercle orné d’un camée, qui était déjà 
perdu en 1791; elle fut cependant esti- 
mée 16000 livres. Musée du Louvre. 


desquelles parfois le Roi «ployoit », les 
sculptures rassemblées dans la Galerie 
ou dans les jardins pour des effets 
soigneusement étudiés, les tapisseries 
tendues pour de fastueuses processions 
de la Fête-Dieu, du Sacre ou des cheva- 
hers du Saint-Esprit, les exemples sont 
innombrables de cet emploi universel et 


constant des collections royales pour 
accompagner les fastes de la monarchie. 

Leur extrême brillant s'explique 
mieux alors. Même lorsque le goût 
s’afline et que les matériaux les plus 
riches apparaissent trop écrasants ou 
trop coûteux, l'éclat est de rigueur. 
Moins de fils d’or au XVIIIS siècle dans 
les tapisseries, les soieries ou les bro- 
deries, mais l’or rutile sur les murs, se 
détachant sur la sculpture des boiseries 
blanches. Moins d’épaisses et lourdes 
broderies d’or sur les meubles, mais 
des ébénisteries aux couleurs violentes 
dans leur état de neuf, des soieries 
d’une vivacité fort grande, et partout 
du bronze doré. Aucun meuble d’ar- 
gent, mais des bois refouillés, argentés 
ou dorés, pour rivaliser avec leur an- 
cienne splendeur et rappeler dans une 
certaine mesure les richesses disparues. 
Des chandeliers de cristal prennent 
à Versailles la place de ceux d’argent 
fondus en 1689, comme le bronze doré 
se substitue à l’or ou à l'argent dans la 
monture des porcelaines. Appauvrisse- 
ment peut-être, mais aussi triomphe 
de l’esprit des artistes qui travaillent 
pour la Cour. Est-il exagéré de dire 
que le mobilier du XVITIS siècle aurait 
été tout autre, sans le concours tradi- 
les collec- 


tUonnellement apporté par 
tions royales au décor des grands 


châteaux de la Couronne, et surtout 
de Versailles ? 

L'esprit de tradition qui anima les 
rois de France fut tel dans l’organisation 
de leur collection que nous avons pu 
mettre en regard l’inventaire de Char- 
les V et celui de Louis XIV ; non seule- 
ment les rubriques demeurent à peu 
près les mêmes, avec les variantes 
qu’apportent certes deux époques si 
différentes, mais l’ordre même de ces 
rubriques est identique, à trois siècles 
de distance. Ainsi la richesse de 


Reliquaire d’or et de pierreries remontant 
au règne de Charles VI, ainst décrit dans 


l'inventaire des joyaux de la Couronne 
dressé en 1560 : « 12. Un tableau d’or servant 
de reliquaire où 1l ya une Trinité enrichie 
de XVIII saphiz et rubis ballaiz et de 
XXXIII perles, pesant cinq marcs quatre 
onces et demye, estimé I1I11.C.XX livres » 
Incorporé par Henri III au trésor de l'Ordre 
du Saint-Esprit, 1l suivit le sort de l’ensemble 
ainsi formé, et grâce à cela, on peut le voir 
encore au Musée du Louvre. 


Louis XIV rappelle-t-elle celle de Char- 
les V! 

Les collections de Louis XIV évo- 
quent mieux cependant, étant plus pro- 
ches de nous, plus aisément connues, 
et par l’usage fameux qu’en fit le Roi- 
Soleil, la grande splendeur des collec- 


Vase composé de jaspe vert et d’or. L'objet 
qui a fait partie des collections de Louis XIV 
est aujourd’hut conservé au Musée du Louvre. 
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Aiïguière de sardoine enrichie d’or, 


était encore prisée 


tions royales. Un regard rapide sur les 
inventaires rédigés dans les premières 
années du XVIII® siècle nous permettra 
d'en parcourir les divers chapitres. 
Orfèvrerie d’or. La poursuite de 
la tradition médiévale que nous souli- 
gnons plus haut apparaît bien ici. Beau- 
coup de pièces étaient rehaussées de 
pierreries et furent conservées jusqu’à 
l’époque de la Révolution, telles l’hor- 
loge ou lécritoire de Louis XIV, la 
grande nef d’or offerte par la Ville de 
Paris ou la chapelle «de diamants » 
léguée par Richelieu. Un certain nombre 
de pièces disparut lors des fontes de 
1689. Presque tout ce qui restait de 
vaisselle fut fondu par Louis XV en 1726 
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d’émail et de rubis. Cette pièce, bien que très démodée, 
25 000 livres en 1791. Musée du Louvre. 


et servit à créer une nouvelle vaisselle 
d’or. 

2. Pierreries. — L'apport du règne 
de Louis XIV en perles et surtout en 
diamants fut invraisemblable. Le trésor 
sans cesse accru, dont les pierres purent 
être retaillées ou remontées, se maintint, 


L'une des acquisitions dont Louis XIV était 
le plus fier et qu'il montrait volontiers aux 
visiteurs de sa collection de camées à Versail- 
les. Anciennement considéré comme un saint 
Jean, puis reconnu comme une apothéose de 
Germanicus, ce camée fut vendu par les 
moines de Saint- -Epvre de Toul en 1684 pour 
7000 livres au Roi-Soleil, qui semble l'avoir 
fait aussitôt monter par son orfèvre Josias 


Belle. Cabinet des Médailles, Bibl. Nat. 


quasi Hé jusqu’au pillage de 1792. 
Un exemple suffira à montrer la passion 
du Roi pour les pierreries et l’usage 
qu'il leur demandait. Des recherches 
effectuées il y a quelques années, au 
moment de l’entrée au Louvre de la 
plaque du Saint-Esprit en diamants que 
Louis XV offrit à l’Infant de Parme, 
nous ont appris que les deux diamants 
d’une vingtaine de carats chacun que 
l'on voit encore au Louvre sur la 
«broche-reliquaire » de l’impératrice Eu- 
génie faisaient partie des dix-huit dia- 
mants légués à la Couronne par Mazarin. 
Louis XIV les avait fait monter en 
boutons de justaucorps et ils constituè- 
rent les deux premiers, les deux plus 
gros aussi, des cent vingt boutons de 
diamants du Roi-Soleil, dont la parure 
demeura intacte jusqu’à la Révolution. 


3. Argenterie chapelle. — Ce chapitre 
contenait environ 130 numéros et con- 
tinua de s’accroître au XVIII® siècle. 
Une chapelle de vermeil aux armes de 
France conservée dans une collection 
privée demeure, à notre connaissance, 
la seule subsistante de cette richesse. 


4. Argent vermeil doré. — En dehors 
d’un service complet pesant 513 marcs 
(près de 130 kg.) qu'avait exécuté 
Verberckt en 1669 et d’un certain nom- 
bre de flambeaux, ce chapitre renfer- 
mait surtout du vermeil d'Augsbourg 
ou de Nuremberg. Les fontes de 1689- 
1690 ne doivent pas être ici trop regret- 
tables. 


5. Argent blanc. — Ce fut la « grande 
argenterie » de Louis XIV. Meubles et 
objets mobiliers d'argent massif, ciselés 
par les meilleurs orfèvres de l’époque, 
formaient à la veille de la guerre de la 
Ligue d’Augsbourg un total de quelque 
1180 numéros. Les tabourets pesaient 
une cinquantaine de kilos, des guéridons, 
des seaux à oranger, des chenêts, une 
centaine de kilos et davantage, la 


srande table de Ballin ornée du char 
d’Apollon plus de 350 kilos, et le balustre 
de lalcôve du Roi, qui avait coûté 


167 000 livres, pesait une tonne. Tout 
ceci disparut en 1689. Des peintures, 
des tapisseries, des dessins forment, 
avec les descriptions des inventaires, 
notre seul moyen d'imaginer ce que fut 
cet invraisemblable trésor. 


6. Vaisselle de service. Constam- 
ment renouvelée de règne en règne, 
on peut en reconstituer certains aspects 
par quelques dessins ou par de rares 
pièces similaires. Tout ce qui existait 
en 1792, et qui était encore considéra- 
ble, fut envoyé à la Monnaie. La dona- 
tion de M. et Mme Niarchos au musée 
du Louvre vient de nous permettre de 
découvrir dans la collection Puiforcat le 
modèle de deux magnifiques fourchettes 
à pâté, exécutées par l’orfèvre Roettiers, 
et montrant combien Louis XV sut con- 
tinuer les meilleures traditions de son 
bisaïeul. 

7. Filigranes d’or et d'argent. — 
Louis XIV, après avoir beaucoup aimé 
ces fantaisies, les sacrifia volontiers à la 
fin de son règne. Rien ne semble avoir 
survécu de cette branche des anciennes 
collections royales. 


8. Agates, cristaux de roche et autres 
pierres fines enrichies d'or et de puerre- 
ries. — Louis XIV, passionné comme 
tous les rois de Prante, on l’a dit plus 
haut, de ce genre d'ouvrages, en poussa 
la collection à son sommet. Outre la 
série des camées, dont l’origine remon- 
tait au moins à l’époque de Charles V 
et qu’il accrut encore, il posséda plus de 
sept cents vases ou coupes. Malgré les 
dispersions révolutionnaires, une bonne 
partie, et la plus belle, est encore con- 
servée dans la Galerie d’Apollon, comme 
les camées au Cabinet des Médailles. 

L’énumération des divers chapitres de 
l'inventaire royal serait fastidieuse. Il 
suffit d’en mentionner les titres pour 
donner une idée de la richesse et de la 
variété des collections de la couronne. 
Après les Miroirs (n° 9) viennent les 
T'apisseries rehaussées d’or et d'argent ou 


seulement de laine et de soie, les Tapis, 
les Tableaux, les Bustes et figures de 
marbre et de bronze, les Armes et armures, 
les Porcelaines, les Chandeliers et giran- 
doles de cristal, les Vases et pots de cristal 
de Venise et de Lacan, les Cabinets, tables 


La recherche des belles porcelaines, magni- 
fiquement montées, se poursuit dans les 
collections royales du Moyen Age jusqu’à 
la Révolution. C’est Louis XVI qui acheta 
à la vente du duc d’Aumont ce vase de Chine 
monté en bronze doré par Gouthière. Louvre. 


et guéridons de diverses sortes, les Brocarts 
et autres étoffes d’or et d'argent, les Lits 
et emmeublements, enfin les Dais. 


Heurs et malheurs des collections 
royales ne doivent pas nous faire ou- 
blier les efforts accomplis à toutes les 
époques pour préserver de tels trésors. 
Toute collection suppose sa conservation. 

L'appartement des Bains dans le 


Fontainebleau de François Ier, les amé- 
nagements faits au Louvre par Henri IV 
pour les plus belles œuvres ramenées de 
Fontainebleau, l'appartement intérieur 
de Louis XIV à Versailles aussi bien 
que son grand appartement, ont formé 


Le bouclier d’or commandé par Charles IX 
et exposé dans la Galerie d’Apollon ne doit 
pas faire oublier des ouvrages de métal vul- 
gatire, mais d'un admirable travail, comme 
M rvUirS de Henri Il, conservée dans 
les salles de la Colonnade au Louvre. 


les plus extraordinaires ensembles déco- 
ratifs de leur temps. Puisant dans les 
collections de la Couronne avec la per- 
mission du Roi, et souvent sur ses avis, 
architectes et gens du Garde-Meuble 
travaillèrent à disposer les œuvres. 
Mais en même temps, la conservation 
de celles-ci était assurée par différents 
«gardes »; des inventaires, dont beau- 
coup sont parvenus Jusqu'à nous, étaient 
dressés ; c’est la notion de musée qui 
; 

s’amorce. 

Dans l’ancien Versailles, l’apparte- 
ment du Roi était plus ouvert au public 
qu’il ne l’est aujourd’hui. La foule qui 
venait au château circulait au milieu 
des appartements avec une liberté qui 
surprend et dont s'étonne même sous 
Louis XVI le voyageur anglais Young. 

(Suite en page 89.) 


Le caractère héréditaire des collections royales 
apparaît dans cette image. Le Cabinet des 
Médailles a su conserver l'Histoire métal- 
lique de Louis XIV dans les médailliers 
commandés par Louis XV et donnés à la 
Bibliothèque par Louis XVI. Le tiroir n° 8 
de l’une des encoignures- médailliers est 
représenté ici entr'ouvert avec les pièces que 
décrit l'inventaire de 1780, sur leur ancien 
velours bleu. Les deux « éguilles d’or » doivent 
faire partie de celles que Louis XIV apait 
commandées à son orfèvre Ladoireau en 1684 
pour lever les médailles de leurs alvéoles. 
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inquante ans 


Hyac 


Gauguin avait disparu depuis quatre ans, Cézanne était mort 
l’année précédente. Picasso travaillait à ces Demoiselles d’Apv1- 
gnon qui allaient changer la face du monde artistique. Braque 
abandonnait les Fauves. La voie du Cubisme était ouverte. 
Les Stein collectionnaient les œuvres des peintres de la jeune 
génération. Nouveau venu à Paris, Daniel-Henry Kahn- 
weiler ouvrait, rue Vignon, une petite galerie où 1l devait 
défendre les futurs Cubistes. Le Tout-Paris se donnait rendez- 
vous au Collège de France pour les conférences de Bergson. 
Les Durand-Ruel, grands marchands de l’époque, versaient à 
leurs peintres 180374 francs-or, soit un peu plus de 25 millions 
de francs-Gaillard. Modigliani arrivait dans la capitale jeune, 
beau et déjà tuberculeux. Mondrian, Picabia, Malevitch 
peignaient encore dans la manière impressionniste. Gaudi 
étonnait ses concitoyens en construisant à Barcelone la 
maison Battlé. On découvrait et restaurait les admirables 
fresques du Palais des Papes à Avignon. San Francisco se 
relevait après le tremblement de terre qui avait détruit la 
plus grande partie de la ville ; on y utilisait pour la première 
fois des maisons préfabriquées, Clemenceau donnait l’ordre 
d’accrocher au Louvre L’Olympia de Manet, qui avait été 
offerte à l'Etat en 1890, On déplorait la mort de J.-K. 
Huysmans et d'Alfred Jarry. Le «Mercure de France» 
publiait Connaissance de l'Est de Claudel et La Retraite 
Sentimentale de Colette Willy. Suivant les conseils d’ Ambroise 
Vollard, Rouault s’attaquait à la céramique. Après la mort 
d'Albert Thomas, architecte du Grand-Palais, on découvrait 
chez lui des ouvrages précieux volés à la Bibliothèque des 
Beaux-Arts : «Epris d’une demi-mondaine élégante qu’il 
avait connue au Palais de Glace, il lui fallait subvenir à ses 
coûteuses fantaisies ». Léger avait un atelier à La Ruche, 
mais ne connaissait pas encore ceux qui allaient être ses 
compagnons cubistes. Chagall quittait sa Vitebsk natale 
pour l’Académie des Beaux-Arts de Saint-Pétersbourg. 
Maurice Ravel composait La Rhapsodie Espagnole. Berthe 
Weill, découragée par le manque de succès des jeunes peintres 
qu ’elle défendait, recevait de Dufy cette lettre rassurante: 
«Soyez convaincue que vous avez en Matisse, Vlaminck, 
Derain et quelques autres les types de demain et de longtemps.» 


Les portraitistes à la mode et les artistes d'avant-garde ont ou 
les femmes de 1907 sous des aspects bien difjérents. En haut 
de la page, de gauche à droite, Helleu : Portrait de la Princesse 
de Pless, Sargent: Lady Sassoon, Picasso: Femme aux 
yeux clos, Boldini: Mélancolie, Viaminck: Les quatre Bai- 
gneuses, Matisse: Luxe Il. Détails. Page ci-contre, une des 
écharpes tissées exposées au Salon des Artistes Français, par 
le décorateur Lalique, qui montrait également des cristaux gravés. 


Ci-contre, La Bonté d’Ame, un des deux panneaux de Gaston » Fe 


de la Touche destinés au Ministère de l Agriculture. Cette déco- 
ration et son pendant Le Désir de Plaire, exposés au Salon 
rallient les suffrages des critiques qui admirent ce peintre 
« à la fois violent comme Besnard, preste comme le nuage. et 
toujours hanté par le siècle de Fragonard et de Watteau ». 


< Le paysage de Piet Mondrian (ci-contre) 
a probablement été peint aux environs 
de Oele, dans le nord-est de la Hollande. 
Il est daté de 1907. (Coll. N. Hart Nibbig, 
Blaricum). Avant d’en arriver, quelques 
années plus tard, à l’abstraction, Puet 
Mondrian avait utilisé les techniques 
impressionnistes, divisionnistes et fauves. 


Braque: Le Viaduc de l’Estaque. Huile. 
S1X65 cm. Le goût des constructions 
rigoureuses et l'admiration qu'il avait 
pour Cézanne incitèrent Braque à ne pas 
s’attarder dans la manière fauve. À la fin 
de 1907, il fit le premier de ses trois 
séjours à l’Éstaque, sur les lieux même où 
le maître d'Aix avait si souvent travaillé. 
Ce paysage, où l’on reconnaît à la fois 
l'influence de Cézanne et les prémisses du 
Cubisme, fut acheté par Daniel-Hénry 
Kahnsweiler qui devait organiser l’année 
suivante la première exposition Braque. 
C’est en 1907 que Guillaume Apollinaire, 
l'ami et le défenseur des peintres d’avant- 
garde, fit connaître Braque à Picasso ; 
l’année suivante les deux artistes élabo- 
raient ensemble le Cubisme. Plus tard, 
<« Gris et Léger devaient se Joindre à eux. 


Dans le bois gravé de Kandinsky — ci- 
dessous, à gauche — on sent encore l’in- 
fluence de l’art populaire russe qui avait 
st fortement marqué les premières œuvres 
du peintre. Style et sujet sont très sembla- 
bles à ceux des bois exécutés pour le 
groupe Die Brücke {voir page 78), avec 
lequel il avait exposé à Dresde. Kan- 
dinsky ne peindra ses premières œuvres 
abstraites que trois ans plus tard, en 1910. 


«Dans sa section de sculpture, le Salon 


d'Automne présente une importante rétros- 
pective Carpeaux, où sont évoqués les 
grandes étapes et les moments difficiles 
de la carrière du sculpteur : Ugolin et 
ses enfants, qui lui valut des démêlés 
avec le directeur de l’École de Rome, mais 
obtint une médaille au Salon de 1863, 
la Danse, accueillie par un tollé lors de 
sa muse en place à l'Opéra, Flore, enfin 
— yoir page ci-contre — destinée au 
Pasillon du Louvre et que Lefuel voulut 
faire modifier, sous prétexte que la sculp- 
ture dépassait l’aplomb du bâtiment. 


À 


Cézanne: Les Grandes Baigneuses. 
208 X 249 cm. 1905. Musée d Art de Phi- 
ladelphie. En 1907, un an après sa mort, 
avait lieu au Salon d'Automne une 
rétrospective Cézanne comprenant 48 pein- 
tures dont les Baigneuses. Le succès fut 
immense auprès d'un très large public. 
Bien des jeunes artistes de l’époque 
devaient être plus ou moins influencés 
par le maître d'Aix : « Nous sommes tous 
sortis de Cézanne» répondirent Braque, 
Léger et Villon, à une enquête effectuée en 
1953. En 1907 également, des aquarelles de 


Cézanne sont exposées Gal. Bernheim. 
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«Ah! si la séparation de l'Eglise et de » 
l'Etat ne demandait pas plus de peine que 
de séparer de la roue une jante amovible 
Michelin »... La question était brûlante 
à l’époque. Cette annonce parue dans la 
revue Art et Décoration utilise le thème, 
ainsi que les personnages de Briand et de 
Clemenceau, à des fins publicitaires. 


ll 


ne 


V va ÿ ù » 


< Derain:. Le Done de M 


81X100 cm. 1907. Coll. part. Paris. 


Lorsque Derain peignit Londres sous 


des couleurs intenses et gaies inconnues | 


des habitants de la cité, le mouvement 
fauve était à l'apogée d’une vie brillante 
mais courte. Deux ans auparavant, c'était 
le scañdale du Salon d'Automne où 


. Matisse, Derain, Vlaminck, Dufy, Van 


. Dongen, Marquet, :Friesz, Manguin et 


Puy s'étaient fait traiter de « ie » 
par un critique moqueur. ( Braque devait 
plus tard se Joindre au mouvement.) 
En 1907, la critique était toujours aussi 
agressive : «L’esthétique de ces coloristes 


invétérés échappe à l’analyse. Ces débor- 


dements de bleu de prusse, de vert véro- 
nèse, de Jaune de chrome, de carmin, de 
vermillon, ces difformités de dessin quasi- 
ment obscènes, donnent des nausées...» A la 
fin de 1907, les Fauves cessèrent d'exister 
en tant que groupe: le Cubisme allait naître. 


Dufy: Le 14 juillet. 81x50 cm. Coll. w | 


part., Paris. Dufy avait, comme ses amis 


Braque et Friesz, originaires également 


du Havre, peint des paysages umpres- 
sionnistes jusqu'à ce qu'en 1905, 1l eût 
la révélation des possibilités de la couleur 
pure. Bouleversé, en voyant la toile de 
Matisse Luxe, Calme et Volupté, par ce 
qu’il appelait « le miracle de l'imagination 
introduite dans le dessin et dans la cou- 
leur», il adopta la palette éclatante et 
contrastée qui restera caractéristique de 
son œuvre. C’est le seul des Fauves à avoir 


_suipi la voie ouverte par le mouvement. 


«Nos cochères ou cochettes. Ainsi 


donc, voilà définitivement fondée l'institu- 
tion des femmes cochers de fiacre. Après 
avoir satisfait à l’examen de capacité obli- 
gatoire, y compris l'épreuve décisive du 
remisage, six candidates aux guides ont 
obtenu l'autorisation de ad dans 
Paris. Est-ce l'aurore d’une révolution 
sociale ? Est ce simplement une évolution 
normale du progrès moderne ? Faut-il 
approuver, faut-il blâmer ? ….L'Illustra- 
tion (notre document) a voulu montrer 
réunies en un groupe solidaire, ces vail- 
lantes novatrices, ces héroïnes de la pre- 
mière « prise de fouet», en l'an 1907 ». 
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4 Jacques Villon : Les Chevaux de bois. 
Gravure. En 1907, Villon ne peignait 
encore que fort peu. Pour gagner sa vie, 
il dessinait dans les journaux amusants 
de l’époque et, pour sa satisfaction per- 
sonnelle, il faisait des lithographies, le 
plus souvent en couleurs, et des gravures 
sur cuivre. Îl y représentait, un peu dans 
la manière de Lautrec, la vie à Mont- 
martre, les filles, les dancings, les fêtes 
foraines. Deux ans plus tôt, l'artiste 
s'était installé dans le pavillon de Puteaux 
qu'il habite encore. C’est là que se réu- 
nirent, à partir de 1912, le groupe de la 
Section d’or fondé par Jacques Villon et 
dont faisaient partie ses frères Marcel 
Duchamp et le sculpteur Duchamp- Villon. 


Sarah Bernhardt qui, au début de l’année, 
a créé Les Bouffons de Miguel Zamacois, 
donne au mois d'avril une représentation 
unique d’'Adrienne. Lecouvreur, drame 
en six actes dont elle est l’auteur et l’in- 
terprète (en bas à gauche). La pièce, 
qui avait été jouée à l’étranger, est donnée 
à Paris pour les familles des victimes 
du cuirassé léna, partiellement détruit 
par une explosion en rade de Toulon. 


«Importée en Amérique», Salomé, l'opéra 
de Richard Strauss sur un texte d’Oscar 
Wilde « provoque les protestations d’une 
société dont on connaît le rigorisme exces- 
sif. C’est la scène dans laquelle Salomé, 
vautrée à terre, embrasse la bouche du 
: ! prophète qui a déchaîné les colères du 
Ve. * public de New York». ME Fremstadt 
\ 4 unterprétait le rôle — voir ci-dessous. 
Quelques mois après le scandale de New 
York, Salomé est Joué à Paris, au 
Châtelet, avec Emmy Destinn. La cam- 
pagne menée aux Etats-Unis contribue au 
Lx _ succès des six représentations parisiennes. 
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À 
Sigmund Freud écrit une étude de psycha- 
nalyse sur «Gradiva», une nouvelle 


du romancier suédois W. Jensens qui 
raconte l'aventure d’un archéologue épris 
d’une figure de Jeune fille admuirée 
sur un bas-relief antique au Musée du 
Vatican. L'ouvrage, «Délires et Rêves 
dans la Gradiva», met le bas-relief à la 
mode, les initiés en possèdent la repro- 
duction ; Freud lui-même en met une 
dans son cabinet de consultation et il 
profite d’un séjour à Rome fait cette année- 
là pour aller voir le bas-relief (ci- 
dessus). En 1907 également, le célèbre 
psychanalyste rencontre Carl- Gustav Jung 
qui fonde, à Zurich, la société Freud. 


Une importante exposition du peintre 
Maxime Maufra — qu'on voit ci-dessous 
dans son atelier boulevard Montparnasse 
— est présentée chez Durand-Ruel. Elle 
comprend surtout des paysages bretons. 
Maufra avait séjourné près de Gauguin 
à Pont-Aven. «Un sentiment profond 
des saisons et des heures. une volonté 
de composition qui le distinguent juste- 
ment du groupe impressionniste auquel 
on a voulu le rattacher» permettent au 
chroniqueur du Journal des Débats de 
soir en lui (l’un des maîtres du paysage 
contemporain». Ci-dessous, à droite : 
« Les préférez-vous avec ou sans mous- 
taches » une enquête du journal Femina. 


Henri Rousseau: [La Charmeuse de 
serpents. 165 X 186 cm. Musée du Louvre, 
Paris. La mère du peintre Robert Delau- 
nay, qui revenait d’un séjour aux Indes, 
avait captivé l’imagination du Douanter 
par ses récits de voyage. Aussi celui-ci 
choisit-il la Jungle luxuriante pour sujet 
de son envoi au Salon d'Automne. 
Wilhelm Uhde, qui commençait à collec- 
tionner les œuvres des peintres naïfs et qui 
devait plus tard écrire la vie de Henri 
Rousseau, fit la connaissance du Douanier 
lorsqu'il travaillait à la Charmeuse ; ul 
raconte comment le peintre lui demandait 
avec anæiété «s’il ne devait pas faire telles 
ou telles feuilles plus ou moins foncées ». 
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Pendant tout le début du siècle, de riches 
Américains achètent en Europe des œuvres 
d'art destinées à leurs propres collections 
ou à des musées, En 1907, lors d'un séjour 
à Paris, Henry Olay Friok jait l'acquisi 
tion d'une Pietà avec donateur de l'Ecole 
de Provence (1470 1480) (en haut de la 
page). Il devait mourir en 1919 deman 
dant que sa propre maison, où étaient 
accrochés les tableaux de sa collection, 
soit transformée en musée ouvert au 
publie. Son vœu fut accompli en 1935. 


Il y a cinquante ans, le Metropolitan 
Museum de New York enrichissait ses 
collections de 54 tableaux. L'un des plus 
importants, le Portrait de Madame 
Charpentier et de ses enfants par Re- 
noir (ci-dessus) fut acquis à Paris en 
avril, lors de la vente Charpentier, pour 
la somme très élevée de 92 000 jrances 
(soit environ 13 000 000 de francs actuels). 
La même année, J. Pierpont- Morgan, 
président du Metropolitan, offrait à ee 
musée des objets d'art décoratif français 
du XVIII et un ensemble de tapisseries, 


Le legs Moreau-Nélaton évalué à plus 
de trois millions de franos-or, fait entrer 
dans les Musées Nationaux le Déjeuner 
sur l'herbe de Manet, plusieurs Monet 

le Pont d'Argenteuil, Carrière Saint- 
Denis des tableaux de Fantin-Latour 

Hotmmage à Delacroix -——, de Corot, 
parmt lesquels la Velléda, la Gathé- 
thédrale de Chartres fei-dessus). La col- 
lection, comportant surtout des œuvres ré- 
centes et des peintures d'artistes encore pi- 
vants, est exposée au Pavillon de Marsan. 


Un des jalons principaux de l’art moderne, 


Les Demoiselles ‘d'Avignon (244 x 


234 cm. Musée d’ Art Moderne, New York) 


ont été peintes très rapidement, du. cours 
du printemps de 1907, après de multiples 
esquisses préparatoires. La toile décon- 


certa jusqu'aux amis de Picasso — De- 
rain disait même : (On trouvera un jour 
Picasso pendu derrière-son tableau» — ; 


elle contenait en germe tous les principes 
du Cubisme et on y reconnaît maintenant 
le point de départ du mouvement. Aban- 
donnant le style lyrique et tendre de 
l’époque rose, Picasso y représentait le 
corps et le visage humain dans des formes 
disloquées, brutalement simplifiées. Les 
traits, découpés comme à la hache en 
surfaces planes, évoquaient les masques 
primitifs qu'on commençait alors à admi- 
rer. Picasso travaillait au Bateau-Lavoir 
dépuis 1904, Gris était arrivé d'Espagne 
deux ans plus tard. Les poètes Apollinaire, 
Max Jacob, les peintres Braque, Matisse, 
Derain et Dufy, les collectionneurs amis de 
Picasso, Gertrude et Léo Stein, le russé 


:Stchoukine, fréquentaient son atelier. 


4 


Plusieurs ventes importantes ont lieu au 
printemps 1907. La dispersion des collec- 


‘tions du Docteur Viau attire plus par- 


ticulièrement le public et les criliques. 


Le chroniqueur du New York Herald 


Tribune écrit : (J’appellerai particuliè- 
rement l'attention sur une toile remar- 
quable de Daumier, Le Drame (au bas 
de la page ci-contre). Je passe sans 
m'arrêter devant les Cérañnes : ; ul paraît 
que la nature morte de ce peintre, Fruits, 


sera un des numéros les plus FERA 


disputés de la vente.» Les tableaux de 


Cézanne furent en effet accueillis par des 


murmures et des applaudissements. La 
plus forte adjudication, 28 100 fr, (environ 
3900 000 fr. actuels) fut pour le Daumier. 


Une exposition Chardin-Fragonard à 


la Galerie Georges Petit, rue de Sèze, 
obtient un grand succès. À cette occasion, 
le Louvre achète, pour la somme de 


350 000 francs-or (49 500 000 fr. d'au- 


-jourd’'hui) deux tableaux de Chardin, 
L'Enfant au Toton (ci-contre) et le Jeune 
: Homme au Violon, portraits des fils de 


l’orfèvre Godefroy. Parmi les Fragonard, 
l’un des plus remarqués est «la Fête à Saint- 


Cloud», prêté par la Banque de France. 
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En 1907, s'installait place 
Vintimuille. C'est là qu'il vécut Jusqu'à 
sa mort, HRAU de 1907 à 1927, à 
l'angle de la rue de Calais, puis de 1927 
à 1940 au n° 6. 3 peintre a fait de la place 
et du square le sujet de nombreux tableaux. 
La vue de sa fenêtre, au quatrième étage, 
sert ici de thème à deux des huit panneaux 
décoratifs peints à la colle pour Henry 
Bernstein. Dès ses débuts, Vuillard avait 
travaillé pour des gens de théâtre; c’est 
en exécutant des décors pour L'Œuvre, 
dirigé par son ami Lugné Poe, qu'il décou- 
vrit le procédé de la peinture à la colle dont 
il tira, toute sa vie, un merveilleux parti. 


achève le portrait du Président 
Fallières. Depuis 1869, date à laquelle 
il à reçu une médaille au salon, les prin- 
cipales personnalités de la République 
ont posé pour lui, de Thiers à Loubet, 
de Victor Hugo au Cardinal Lavigerie. 
Ce peintre officiel était aussi un amateur 
éclairé de la meilleure peinture. À sa 
mort en 1922, il léguera à sa ville natale, 
Bayonne, un important ensemble de 
primitifs italiens, des tableaux de Greco, 
de Goya, d’'Ingres, de Lawrence, des 
esquisses de Rubens, et une remarquable 
série de dessins de Vinci, Dürer, ete. 


L'année même où le mouvement fauve 
naissait à Paris, les artistes allemands 
d'avant-garde fondaient à Dresde le 
groupe « Die Brücke» (Le Pont). Les 
premiers membres en furent Kirchner, 
Heckel, Schmidt- -Rottluff, Bleyl. A l’oppo- 
sé de la joie de vivre exprimée par les 
Fauves, les œuvres des peintres allemands 
reflè tent leurs angoisses et leurs préoccu- 
pations sociales ; les thèmes principaux 
en sont des paysages dramatiques, des 
scènes de café, des nus. Tous s'intéressent 
à la gravure sur bois, technique: tradi- 
tionnelle en Allemagne depuis le X VE siè- 
cle. À l'extrême gauche, un bois de Ludwig 
Kirchner pour la couverture du second 
album publié en 1907 par le groupe. 
Ci-contre Variété, une toile du même ar- 
tüiste. C’est dans l'atelier de Kirchner que 
les membres du Brücke se réunissaient une 
fois par semaine. Nolde, autre person- 
nalité marquante du groupe, qui l'avait 


rejoint en 1906, le quitte à la fin de 1907. 


« Ter ça va bien et j'ai travaillé et travaille 
encore avec ardeur. Dès que les beaux 
jours vont me forcer à m’arrêter, Je vous 
ferai signe pour venir voir ce que j'ai fait. 
Ce sont toujours des tâtonnements et des 
recherches, mais Je crois qu'il y a du 
mieux.» Claude Monet avait 67 ans lors- 
que, le 20 septembre 1907, il écrivait cette 
lettre à son marchand et ami Durand-Ruel. 
L'artiste avait alors poussé l’Impression- 


Au Théâtre Impérial Mariinsky à Saint- 
Pétersbourg, Michel Fokine monte Le 
Pavillon d’Armide d'Alexandre Benois 
sur une partition de Nicolas Tchérépnine. 
Nijinsky et Pavlova y remportent un 
triomphe. Notre document — une aqua- 
relle de A. Benois (ci-contre) — repré- 
sente le décor du second tableau. Serge de 
Diaghilew, qui présentera le spectacle à 
Paris deux ans plus tard pour la pre- 
mière saison des Ballets russes, organise 


cette année-là, au Châtelet, cinq concerts de 


_ musique russe. L'année suivante, il fera 
jouer Boris Godounov, avec Chaliapine. 


nisme jusqu'à son point d’aboutissement 
le plus extrême. Les jeux de la lumière sur 
l'eau et les nymphéas de son étang 
étaient devenus son thème presque unique. 
On le voit ci-dessus photographié dans sa 
propriété de Giverny près du bassin aux 
nymphéas. A sa droite, M. Georges 
Durand-Duel, puis M7 Joseph Durand- 
Ruel; enfin, Blanche Hoschedé-Monet. 
Cette photographie a été prise en 1907 


* sl 


par Joseph Durand-Ruel qui dirigeait 
alors, avec son frère, la galerie fondée par 
leur père Paul Durand-Ruel, Celui-ci 
avait fait la connaissance de Monet alors 
qu'ils étaient tous deux réfugiés à Londres, 

1871. Il était devenu son ami, ainsi 
que celui de tous les membres du groupe 
impressionniste. En 1907, ses fils ver- 
saient au seul Monet 77 000 francs, soit 
à peu près 11 mullions de francs actuels. 


Matisse : ra Mdque 7x 89 cm. Col- 
lection A. Conger Goodyear, New York.. 
1907 devait voir Matisse travailler selon 
des styles bien différents. À cette époque, 
ul commença à à peindre les nus grandeur 
nature qu'on verra figurer dans ses toiles 
- plusieurs années de suite ; il exécuta aussi 
des natures mortes, dont certäines reflètent 
l'influence de Cézanne, et des paysages 
traités encore dans la manière fauve. 
Cette toile peinte à Collioure pendant 
’été de 1907, fut envoyée au Salon d’Au- 
tomne de la même année avec, suivant le, 
titre, cette mention modeste : (esquisse ». 
Les couleurs sont contenues et posées par 
larges aplats, le dessin est affirmé. Acquise 
comme tant d'autres œuvres du peintre par 
les Stein, collectionneurs américains qui 
vivaient à Paris et avaient été ses premiers 
admirateurs, la toile fut accrochée 27, rue 
de Fleurus. Le collectionneur russe Stchou- 
kine, un des habitués de la maison, en 
apprécia la facture au point de commander 
à Matisse deux grandes décorations pour 
sa demeure de Moscou. T'erminées en 1910, 
la Musique et la Danse ont cette esquisse 
pour point de départ. Les deux. grandes 
compositions Luxe I et Luxe II, conser- 
-pées, la première au Musée d'Art Mo- 
derne de Paris, la seconde au Musée 
de Copenhague (et qu'il ne faut pas 
confondre avec Luxe, Calme et Volupté 
de 1905) ont également été peintes en 1907. 


La section des Arts décoratifs au Salon 
présente quelques ensembles caractéristi- 
ques du goût du jour: On y remarque 
l'envoi de Majorelle, et la «Chambre 
à coucher du D° X..» -par Bellery- 
Desfontaine dont nous reproduisons 1e 
la cheminée décorée de motifs végétaux. » 


«Celui qui deviendra un des «plus célè-. 
bres marchands de tableaux du monde», 
Joséph Duveen, achète pour 3 mullions 
de dollars de l’époque la collection de 
l'amateur allemand Maurice. Kann. 
L'année précédente il avait acheté pour 
le compte de son père, qui devait dispa- 
raître en 1907, la collection Rodolphe 
Kann pour 5 millions de dollars et celle 
d'Oskar Hainauer pour 2 millions et 
demi de dollars. Les trois collections 
constitueront la base de son entreprise. 
L'année de sa mort, en 1939, il vendra 
encore des tableaux qui en proviennent. 


Oskar Kokoschka: Portrait de M. 
Hirsch. Huile. 70 X 62 cm. Détail. Musée 
de Linz (ci-dessus). C’est en 1907 que 
l'artiste, âgé de 21 ans, peint ses premiers 
portraits expressionnistes,  scandalisant 
ainsi le public viennois. La même année, til 
fait la connaissance d’ Adolf Loos, dont la 
rencontre devait orienter toute sa carrière. 
Loos était un des animateurs du mouve- 
ment moderne en Autriche; les portraits 
dont Kokoschka reçut commande par son 
intermédiaire, donnent un panorama de 
l'avant-garde intellectuelle de l'époque. 
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«Dans la section de! sculpture du Salon, 


un des chefs- 
VOLSUre 


l'Homme qui marche, 
d'œuvre de Rodin 
avec des sculptures dont la qualité plas- 
tique laisse à désirer. tel le Jeune Chat 
de Gardet (ci-dessus). En 1907 égale- 
ment, Rodin prépare pour le Salon-d'Au- 
tomne une exposition de 300 dessins. 
Divers contretemps empêchent leur pré- 
sentation mais la Galerie Bernheim les 
expose en octobre. La même année, Alfred 
Stieglitz choisissait un lot d'aquarelles de 
Rodin pour les présenter dans la galerie 
d'avant-garde qu'il dirigeait à Néw York. 


ci-contre 


gt 
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Alfred Jarry, l'auteur d'Ubu Roi, meurt 
le 1° novembre 1907, à 84 ans, La pièce 
fut créée à ( l'Oeuvre ») le 17 février 1890. 
Jarry dessina lui-même la couverture 
du programme (ci-dessus). Le Douanier 
Housseau avait peint en 1894 un portrait 
de Jarry pour le Salon des Indépendants. 
Celui-ci à disparu : 
Jarry, maniäque du revolver, l'utilisa 
d'abord comme cible, puis l'égara. Il 
avait vu les toiles du Douanier en 1893 
au Salon des Indépendants et les déclara 
«tout simplement sublimes ». Cetté admi- 
pour été, 
contribua largement à lancer Rousseau, 


malheureusement 


ralion, suspecte qu'elle ait 


Redon: Portrait de Geneviève de Gonét 
enfant, Pastel, 45X 80 om, Détail, Coll. 
part, Paris. Presque tous les portraits 
peints par Redon datent de 1907. Cette 
anhée-là, comme toute sa vie, l'artiste 
reste à l'écart des groupes, poursuivant 
son travail solitaire. Dans le pastel ci- 
dessous, il a représenté la fille de son 
ami Jean de Gonet contre ce que l'ar- 
tiste lui-même appelle «un fond de 
comme illusion d'un vitrail», 


fantaisie, 
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LE HAUT MOYEN AGE 
par A, Grabar et C. Nordenfalk 


Ce volume sera suivit d'un autre consacré 
à la Peinture romane signé des mêmes 
auteurs. Dans la pensée de ceux-ci et de 
l'éditeur, ces volumes sont les deux parties 
d'un seul et même ouvrage, la première étant 
considérée à juste titre comme indispensable 
à l'intelligence de la seconde. 

La présentation est nouvelle. C’est la pre- 
muère fois en effet que sont groupées ensemble 
en un seul volume les œuvres les plus remar- 
quables mosaïques, peintures murales, 
enluminures — créées dans les pays d'Occi- 
dent entre le IVe et le XIe siècle, confronta- 
tion nécessaire de réalisations qui, à travers 
des techniques différentes, relèvent d’un art 
unique, la peinture. Cette confrontation ‘est 
d'autant plus fructueuse qu’elle s'appuie 
constamment sur des planches en couleurs 
d'une qualité remarquable, qui concourent, 
elles aussi, on peut le dire, à la démonstra- 
lion. 

L'entreprise n'était pas aisée. Si les chefs- 
d'œuvre de la mosaïque et de l’enluminure 
sont en général connus, on n’en saurait dire 
autant des peintures murales de la période 
envisagée, pour l'excellente raison que cer- 
taines d'entre elles n'ont été découvertes que 
récemment. 

L'histoire de l'art du Haut Moyen Age est 
celle d’une période de transition s’intercalant 
entre deux époques de création artistique 
intense, l'art classique gréco-romain et l’art 
roman, que suivra l’art gothique. Comment 
s'est effectué, dans le domaine de la peinture, 
ce passage de l’art romain à l’art roman ? 
Quelle a été la force de la tradition en face 
des initiatives régionales animées d’un esprit 
différent ? Pourquoi la tradition, un temps 
effacée, dans certains pays, renaît-elle à 
différentes époques, et sous l'empire de quelles 
“influences ? La peinture romane est-elle la 
suite naturelle de celle de l’époque précédente ? 
Y a-t-il eu, au contraire, hiatus entre les 
peintures de ces deux époques ? Telles sont, 
parmi beaucoup d’autres, quelques-unes des 
questions d'un très grand intérêt, auxquelles 
répond la savante enquête menée par les deux 
éminents spécialistes et constamment appuyée 
sur des exemples qu'illustrent d’admirables 
planches. C’est ainsi que M. Grabar conduit 
son lecteur tout d'abord à Rome, la seule 
ville où il existe des peintures de toutes les 
périodes de l'époque envisagée. Dans les 
unes, on reconnaît les héritières de l'esthé- 


Apocalypse de Béatus. Détail du fohio 164. 
Daté 975. Cathédrale de Géroné. lllus- 
tration extraite du livre de 
et C, Nordenfalk, Le Haut Moyen Age. 


A. Grabar 


tique traditionnelle classique tandis que les 
formules simplifiées des autres sont à l’ori-’ 
gine du «style schématique et plat, rigide et 
expressif ». 

En dehors de Rome et de Milan, l’auteur. 
poursuit son enquêle successivement dans les 
Grisons, à Müstair, où les peintures murales 
récemment découvertes (1947) constituent la 
seule décoration peinte d’une église carolin- 
gienne conservée dans son ensemble, à Malles 
(avant 881), dans le Tyrol italien, à Naturno 
dans le Val Venosta (Tyrol), en ‘Espagne, GL: 
Tarassa et dans les Asturies, à Germigny-des- 
Prés, non loin de Fleury (Saint- Benoît-sur- 
Loire), dans l’oratoire de Théodulphe (799- 
818) qui a conservé une mosaïque d’abside, 
l'Arche d’'Alliance, à Auxerre, dans la 
crypte de Saint-Germain, dont les peintures 
(841-859) ont été découvertes peu de temps 
avant la. guerre, à Trêves où le musée. 
conserve des fresques de la fin du IXe siècle 
provenant de l’église  Saint-Maximin, à 
l’abbaye de Lorsch, fondation de Charle- 
magne, où le décor profane du «solarium » 
(IXe siècle) semble transformer une salle 
fermée en terrasse à ciel ouvert, à Oberzell, 
dans une île du lac de Constance, la Reiche- 
nau, à Goldsbach sur les rives du même lac, 
et enfin dans la ville de saint Boniface, à 
Fulda, dont l'église Neuenberg-Saint- - André 
est décorée de peintures antérieures à 1023. 
Les plus anciennes miniatures conservées 
datent du IVe siècle après J.-C., c’est-à-dire 
du déclin de la culture classique. C’est l’enlu- 
minure, née tardivement, qui transmit,. grâce 
au livre, la technique illusionniste de la 
peinture antique. ; 


Jusqu'à la fin du VIe stècle, le manuscrit 
à peintures de la basse antiquité ne comporte. 
que des pages peintes, en réalité de petits 
tableaux. Le manuscrit est illustré, mais non 
pas orné. À partir du VII siècle au contraire, 
au nord des Alpes, les artistes d’origine 
barbare, imbus de la vertu du décor, virent 
dans celui-ci le moyen de souligner l’impor- 
tance du texte écrit. Les initiales agrandies 
et plus nombreuses se transforment en let- 
trines encadrées, occupant toute la page. 
Dès lors, elles ont leur valeur propre à l’égal 
d'une image. À 

Le décor surajouté à l'illustration propre- 
ment dite, telle est la grande innovation nor- 
dique dont dépendra partiellement l’évolution 
future du manuscrit à peintures médiéval: 

Cette invention irlandaise connut une 
merveilleuse floraison dans le milieu très. 
cultivé des cloîtres du Northumberland. 
L’orfèvrerie païenne employait couramment 
les motifs ornementaux, spirales, entrelacs, 
animaux, qui firent partie dès lors de la 
grammaire. décorative des manuscrits chré- 
tiens. Le décor de l’enluminure hiberno- 
satonne n'étant qu'une transposition au 
moyen de traits et de couleurs, d'un travail 


per, 
 péenne, une place prééminente pendant l’âge 


À 


d'orfèvre, a conservé de celle origine une 
| précision quasi-métallique. 

Sur le continent, l’enluminure mérovin- 
_gienne à décor zoomorphique est contempo- 
raine de cette enluminure insulaire, mais ne 
lui ressemble nullement. On n'a pas encore 
précisé définitivement ses sources d’inspira- 
, tion. Luxeuil et Corbie comptent parmi les 
© centres que l’on a pu localiser. 

L’enluminure carolingienne marque une 
rupture avec le passé mérovingien, non 
seulement par la réforme de l'écriture (minus- 
cule caroline), mais aussi par ses emprunts 
‘au décor du style insulaire, à l’introduction 
duquel ne fut pas étranger Alcuin, ancien 
diacre de l’église d'York, que Charlemagne 
fit venir à sa cour, sur la réputation de son 
immense savoir, et à qui il confia la direction 
de l’école palatine. La première école d’enlu- 
minure de l’époque de Charlemagne, dite 
école Ada, fit bientôt place à un nouveau 
style fondé sur le retour aux modèles antiques, 
et, par conséquent, à la peinture illusionniste, 
riche en effets de profondeur. La technique 
* devint purement picturale. L’enluminure 
des manuscrits de cette époque, parée des 
prestiges de la lumière et de la couleur réunies, 
s’auréole du reflet de la peinture hellénis- 
tique et romaine. Le voisinage direct de 
l'empire de Charlemagne avec Byzance, 
depuis la conquête de l'Italie, explique peut- 
être ce radical changement d'esthétique. 

Le lieu d’origine de cette école demeure 
un mystère, mais c’est à Reims que le nou- 
veau style fut le plus complètement adopté et 
développé. Un autre centre fameux fut Saint- 


Martin de Tours d’où sortit l’Evangéliaire de: 


Lothaire (849-851), chef-d'œuvre d'une apo- 
gée qui s'achève brusquement en 853 à la 
suite d’une invasion normande. 

A la fin du IXe siècle, la Renaissance 
carolingienne n'avait franchi ni la Manche, 
ni les Pyrénées. Après l'effondrement de la 
civilisation qui avait , Permis l’épanouisse- 
ment de.cette Renaissance, l'Angleterre et 
l'Espagne joueront au Xe siècle un rôle 
déterminant dans l’art de la miniature, la 
première avec l’école de Winchester, qui 
restera jusqu'au milieu du XIe siècle le 
centre principal avec l’école de Cantorbéry, 
la seconde, avec l’enluminure mozarabe et 
ses Apocalypses de Béatus. L'Allemagne, 
devenue la première puissance de la chré- 
:tienté sous le gouvernement des empereurs de 
la maison de Saxe, jouera également ce rôle. 
L'atelier de Saint-Gall, l'ultime grande école 
carolingienne, explique en partie la genèse 
de l’enluminure ottonienne, qui devait occu- 
avec l’art allemand, à l'échelle euro- 


d’or de l’Empire, d’Otton Ier à Henri 111. 
En examinant les œuvres — peintures 
murales, mosaïques, miniatures — choisies 


par les auteurs pour appuyer leur argumen- 


tation, on ne peut manquer d'être frappé de 
la variété des expériences esthétiques qu'elles 
représentent. «Cependant, conclut M. Gra- 
bar, tous ceux qui considèrent les peintures 
préromanes avec les yeux de l'historien ou de 


. l'amateur d'art familiarisé avec l'œuvre anté- 


rieure de l’Empire romain antique, ou avec 
les créations de l’art roman qui leur succéde- 
ront, ne peuvent s'empêcher d'observer les 
liens de parenté évidente qui lient les fresques, 
mosaïques et miniatures, étudiées dans ce 
livre, aux peintures romaines et romanes. » 
Notre analyse trop rapide ne peut Rae 
qu ‘imparfaitement compte de la richesse et 
de la précision des renseignements fournis 


. par ce livre d’une haute tenue scientifique. Il 


augmente de façon appréciable notre connais- 
sance encore st fragmentaire de l’art du Haut 
Moyen Age. Îl intéressera non seulement 
les spécialistes, mais aussi tous ceux que ne 
laissent pas indifférents les problèmes géné- 
raux de l’histotre de la peinture. 


Jean Vallery-Radot. 


Le Haut Moyen Age, du quatrième au 
onzième siècle. Mosaïques et peintures 
murales par André Grabar. L’'Enluminure 
par Carl Nordenfalk. Collection Les grands 
siècles de la peinture. In-40, 244 p., 98 pl. 


couleurs. Skira, (Genève. 8800 francs. 


LA MÉTAMORPHOSE DES DIEUX 
par André Malraux 


La découverte et l’ouverture du Musée 
Imaginaire (qui est le contraire du Musée 
tout court, ce que l’on n’a pas toujours 
bien compris) est, dans le domaine intel- 
lectuel, un des faits capitaux de notre 
époque. Sans doute son élaboration pro- 
gressive a été anonyme et collective, mais 
Malraux a eu le mérite éclatant d’en pren- 
dre plus que tout autre conscience, de lui 
donner un nom, de nous en révéler le sens. 
En ouvrant le premier musée imaginaire 
— et en nous imposant le sien — Malraux 
n’a pas seulement jeté une lumière nouvelle 
sur la création artistique, il a aussi boule- 
versé et retourné — la méthode de 
l’histoire de l’art. 

Il était une question qui n'avait pas, 
jusqu'alors, me semble-t-il, reçu de réponse 
valable. Au cours de l’histoire les grandes 
époques d’art avaient méconnu les civi- 
lisations antérieures : les Romains dédai- 
gnaient l’art égyptien; Michel-Ange ignore 
Byzance ; le XVII siècle méprise le Gothi- 
que. Notre époque est la première à s’in- 
téresser à toutes les formes d’art qui ont 
existé avant elle avec une passion parti- 
culière qui est autre chose que la simple 
connaissance de l’histoire, (Le mot «ama- 
teur » est aujourd’hui péjoratif.) Et l’œuvre 
de Malraux se situe bien au-delà de l’éru- 
dition : c’est une sorte de poème où soufle 
un vent inspiré qui soulève le sable des 
déserts pour désensevelir les monuments, 
rend leur voix au silence des œuvres, nous 
rend accessible un langage séculaire que 
nous ne comprenions plus bien. 

Comment se fait-il done que nous 
soyons aujourd'hui si étrangement sen- 
sibles à des œuvres qui depuis des siècles 
avaient cessé d’émouvoir les hommes ? 
La réponse est simpliste si l’on nous dit 
que c’est le développement de l’histoire 
depuis le XIX® siècle qui nous les a révé- 
lées. (Les Romains n'avaient pas besoin 
d’historiens pour connaître l'Egypte, m 
les gens du X VITE siècle, les églises romanes 
et les cathédrales.) La recherché scientifi- 
que du passé mi l'explication sociologique 
ou marxiste ne peuvent nous donner la 
compréhension intime des œuvres du 
passé, et, en bref, nous les faire aimer. 
Il faut donc chercher une raison plus 
profonde dans notre +attitude vis-à-vis 
des arts disparus. Malraux nous Pa déjà 
signifié, et sans doute le second tome de 
La Métamorphose des Dieux éclairera-t-il 
définitivement cette idée: c’est le sens 
de l’art moderne, son inquiétude, ce qu’il 
recherche en rompant avec l’amour de 
l'apparence et de lillusionnisme — et 


avec ce qui le sépare des trois siècles pré- 
cédents — qui ont permis de retrouver le 
sens des arts anciens, de le ressusciter et 
d'entrer, bien que dans une faible mesure, 
dans le mystère qu'ils suscitent. La Méta- 
morphose du passé fut d’abord une méta- 
morphose du regard, changé par Cézanne, 
Picasso... : «Nos artistes nous ont opérés 
de la cataracte.» Notre œil nouveau est 
celui d’une nouvelle sensibilité. Celle de 
notre art est la signification «que prend 
la présence d’une éternelle réponse à 
l'interrogation que pose à l’homme sa 
part d’éternité, lorsqu'elle surgit dans la 
première civilisation consciente d' ignorer la 
signification de l’homme.» L’art moderne 
cherche une nouvelle chi dada te avec 
le cosmos, un accord avec l’univers; il 
appelle, par delà l'apparence et l’anecdote 
qui se déroule dans le temps, une réalité 
qui le dépasse, une vérité que nous ignorons 
alors que d’autres civilisations ont connu 
la leur. (C’est pourquoi nous n’aimons 
pas l’art purement hédoniste et trouvons 
bornée la trop fameuse définition de Mau- 
rice Denis.) Et d’autre part c’est un contre- 
sens de voir dans certains tableaux contem- 
porains une représentation ou évocation 


de phénomènes séientifiques : phosphores- 
cences, illuminations mystérieuses d’ex- 
périences chimiques de laboratoire. Un 


tel art, toujours d'imitation, d'apparence, 
et illusionniste serait vain. Notre art ne 
doit rien, malgré certaines apparences, 
à la science, et ne pourra jamais rien lui 
devoir, même si les théories scientifiques 
bouleversent nos idées sur l’univers. L’ar- 
tiste peut les connaître; il les connaît 
forcément, mais son œuvre en définitive 
est contre la science — par delà, passant 
par dessus trois siècles d'illusionnisme — 
avec quelques réserves à formuler; notre 
art rejoint l'esprit des grandes époques 
qu'il envie et desquelles 1l éprouve une 
sorte de nostalgie, par sa recherche d’une 
vérité — le sens de l’homme — que les 
autres avaient trouvée mais qu'il à perdu. 
C’est cette conscience qu'il prend, amère 
et douloureuse, de son incertitude qui le 
fait se tourner vers les arts qui sont une 
grandiose aflirmation. Et sans cette cons- 
cience de sa déficience, il n’y aurait pas 


de Musée Imaginaire. Si notre art avait: 
trouvé ce qu'il cherche, si l’homme d’au- 
jourd’hui possédait sa certitude, nous 


n’aurions sans doute pas besoin de deman- 
der une aide (et comme un complément de 
notre art) à l'Egypte, aux nègres, à By- 
zance et aux romans. Et l’on peut aflirmer 
que le jour où notre art se sera réalisé, 
c'est-à-dire quand l’homme aura trouvé 
une certitude, une signification de l’univers 
et une justification de sa vie, le Musée Ima- 
ginaire fermera ses portes, et l’homme 
redeviendra totalement étranger aux arts 
égyptien et roman qui ne signifieront plus 
rien en face de sa nouvelle vérité et ne 
relèveront plus que dé l’érudition ennuyeuse 
des historiens. Tels sont les retours de 
l’histoire mais nous n’en sommes pas 
encore là, bien que nous appelions de 
toutes nos forces et de tout notre espoir cet 
art assuré, affirmatif, de demain, qui, se 
suffisant à lui-même, sonnera le glas des. 
Musées Imaginaires. Malraux le sait, et 
que sa gémiale et magnifique résurrection 


contient, comme il l’espère et comme elle 


l'appelle, sa. mort future. Sinon, ce n’est 
plus la peine qu’il y ait des artistes. Cela: 
montre la grandeur de l’art moderne, et 
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jusqu’, à prése nt son échec partiel : à défaut 
de se créer totalement lui- -même, 1l recrée 
l’art dés civilisations qu’on croyait mortes. 
IL frappe désespérément contre un mur, 
et désire ouvrir une porte : quand il lou 
vrira, il fermera en même temps celle du 
Musée Imaginaire (la laissant peut-être 
encore entrebâillée). (Il va sans dire que 
l'inquiétude va du présent au passé et que 
les arts anciens ne peuvent inspirer celui 
de notre temps. Les copistes des nègres, des 
Crétois, ete... nous les appelons des archaï- 
sants et nous ne les aimons pas.) 

Malraux ne veut pas faire une histoire 
dé l’art, mais sa psychologie de la création 
arhistique l’oblige cepe ndant, à la suivre : 
il en bouleverse alors la conception. En 
effet, une grande partie des historiens 
actuels et c’est bien ce que nous voyons 
dans tant de monographies aussi bornées 
que prétentieuses n'envisagent que le 
problème esthétique, et particulièrement 
technique, L'histoire de la peinture: est 
‘amenée à uné évaluation de conceptions 
des formes, des volumes, de l’espace. Le 
problème de la notion d'espace dans la 
peinture est notamment un des grands 
dadas de nos esthéticiens, maïs ils ne le 
relient à aucune inquiétude d'ordre spirituel, 
et done extra-picturale, à une conception 
que l’homme se fait, à une certaine époque, 
rapports avec l'univers. Malraux 
nous montre, avec un art convaincant, que 
les métamorphoses de l’art suivent les 
métamorphoses des Dieux ; l’espace ‘et le 
temps dans l’art sont conditionnés par le 
sentiment que l'artiste éprouve ou 
n'éprouve pas de ses rapports avec une 
réalité qui le dépasse. Qui ne voit pas que 
nos meilleurs artistes inaugurent un nou- 
veau panthéisme ? 

Nous ne pouvons ici reprendre les divers 
moments dé cette métamorphose qui nous 
conduit, dans le premier tome de La Méta- 
morphose des Dieux, de l’art égyptien, et 
grec, en passant par Byzance, la civilisation 
romane.et gothique, à Giotto, et à Agneau 
mystique, enfin à l'apparition de Vénus 
ou de lPirréel. Ce merveilleux poème, et 
cette très logique élucidation, même s'ils 
s'appuient sur des connaissances qui dépas- 
sent l’érudition du lecteur moyen, celui-ci 
— c'est notre rôle modeste de le lui dire, 
et dans cette revue notre but — les suivra 
aisément grâce aux excellentes reproduc- 
tions qui accompagnent et illustrent les 
péripéties dramatiques et enthousiasmantes 
de ces métamorphoses. 


de ses 


Georges Limbour. 


André Malraux : La Métamorphose des 
Dieux, 422 p., 147 ill. noir, 81 pl. couleur. 
Gallimard, Paris. 5950 francs. 


DE CALLOT A LAUTREC 
Perspectives de l'art français 


par Menri Focillon 


Près de quinze ans après la mort de 
Focillon, on ne s'attend plus à voir paraître 
sous son nom un nouvel ouvrage. Aussi bien 
ne s'agit-il ici que d'une dizaine d’études 
connues depuis longtemps, et que réunit pour 
la Pro fois ce volume élégant et discret. 
Mais Focillon lui-même en avait prévu le 
recueil et fixé la liste. Préfaces de catalogues 
et articles de repues, quoique répartis sur plus 
de vingt anriées, retrouvent sans peine une 
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unité, non. pas imposée du dehors, mais 
interne, reflet d’une méthode, et des préoccu- 
pations mêmes de l’auteur. 

Le livre s'ouvre sur un essai intitulé : 
Perspectives de l’art français. On sait 
combien sont. dangereuses de telles spécula- 
tions. Il faut pour s’y risquer une longue 
lamiliarité avec les œuvres, et cette maîtrise 
du style qui seule permet de nuancer l'affr- 
mation, de dégager l’idée sans dessécher les 
faits. C’est où Focillon excelle. L'étude fut 
écrite voici juste vingt ans, pour cette Expo- 
sition Universelle de 1937, où la plus vaste 
réunion de chefs-d'œuvre anciens voisinait 
avec L’Electricité de Dufy, Guernica de 
Picasso, les Rythmes de Delaunay ou la Mer 
de. Laurens : abondante moisson, qui sem- 
blait résumer cinquante ans de recherches en 
affirmations dignes de l'héritage. La belle 
méditation de Focillon aurait pu paraître, 
aussi bien qu'une analyse historique, l’ex- 
pression d’une fierté sûre d’elle-même. Il faut 
la relire aujourd’hui: elle n’a rien perdu de 
sa justesse ; il s’y ajoute peut-être comme un 
avertissement. 

S'eflorçant de retrouver à la fois les étapes 
de Vhistoire et l'expérience du créateur, 
locillon s'attache à distinguer les diverses 
«familles spirituelles » qui se partagent les 
destins de l’art français. Sur ces vastes pers- 
pectives ouvertes comme autant de voies 
royales, il choisit quelques témoins, Callot, 


Delacroix, Daumier, Gauguin ou Toulouse- 


Lautrec. Il rappelle quelle part eurent dans 
le lent cheminement de l'art ces amateurs 
lameux, les Crozat, les Julienne, les Caylus, 
les Mariette, délicatement attachés à cultiver 
l’art de sentir et de comprendre, poètes à leur 
manière. Îl n'enferme pas le peintre dans 
une ou deux formules, ne le limite pas'à ses 
propres ‘concepts : mais quelques mots lui 
suffisent pour révéler une intention, dessiner 
une carrière, souligner ce qui fait la noblesse 
d’une œuvre, et son privilège. Il suffit qu’il 


-parle de Constantin Guys, et nous voilà près 


d'admettre entre Delacroix et Daumier ce 
petit maître, à qui une singulière fortune 
aura valu, après l'éloge d’un Baudelaire, 
l'hommage d’un Focillon. 

‘L'auteur de ces Perspectives, il est vrai, 
n'écrit guère moins en poète qWen érudit: 
Fort de sa lucidité, \ sait faire sa part au 
plaisir des images et des mots. Il a naguère 
traité Callot de «cornette de cavalerie légère », 
et vient faire amende honorable : on serait 
bien fâché qu'il n'eût point lâché la boutade, 
st brève à résumer l’art désinvolte et sûr du 
graveur ; non moins qu'il ne s’en fût pas 
repenti, tant ses explications éiennent éclairer 
notre propre émerveillement. Est-ce simple 
jeu que de nommer Louis XIV le plus art 
peintre de son temps ? Le paradoxe conduit 
bientôt à cette vue profonde, qu'il ne faut 
point chercher dans la peinture, ou la sculp- 
ture, ou la musique, l'expression parfaite du 
Grand Siècle, mais bien dans ce «style de 
vie » que fut la monarchie, et dans cet appel 
à tous les arts que surent réaliser les fastes 
de la Cour: 

Car la pensée de Focillon est d’abord une 
pensée vivante. On retrouve ici quelque chose 
de l’homme, qui séduisait si facilement, atta- 
chait si durablement. Sür de plaire, il ne se 
dissimule point. Le voici méditant sur les 
socations diverses de l’art français. dans une 
retraite chämpenoise, quand les collines jau- 
nissent aux premières atteintes de l'automne. 
Il nous présente Chocquet vidant devant 
Cézanne ses tiroirs remplis d’aquarelles de 
Delacroix : mais nous le voyons à son tour 


qui jeuillette un album de dessins, qui 


découvre chez un amateur d’antiquités orien- 
tales un lavis de Guys précieusement conservé | 
entre des bronzes el des verres phéniciens, et, 
soudain décèle de subtiles affinités. On suit 
le développement de son intuition, le travail 
même de l’intelligence, on saisit comme une 
pensée lucide et forte approche une œuvre, 
accepte l’histoire et son umprescriptiblé diver- 
sité, et pourtant lui impose l’ordre de l'esprit. 
Hoite leçon :. si riches que soient les aperçus 
du livre, le contenu le cède à l'exemple : celur 
d'un érudit qui n'oublie jamais. que la statue, 
le tableau, ne sont point seulement objet de, 
l'histoire, mais délectation et enseignement 
pour l'âme ; celui d’un amateur qui sait et 
ose déclarer que l’art, en dernier ressort, 
n'est que (le mode héroïque de la pie». 


Jacques Thuilliér. 


Henri Focllon: De Callot à Lautrec, 
Perspectives de l’art français. 172 pages, 
28 illustrations hors texte, in-80, Collection 


- (Souvenirs et documents », La Bibliothèque 


des Arts, Paris. 1050 francs. 


LE MUSÉE DE L’'ERMITAGE 
par Charles Sterling 


Outre le Musée fameux de l’Ermitage 
à Leningrad, ce volume concerne également 
le nouveau Musée Pouchkine à Moscou, 
formé par les anciens fonds du Musée des 
Beaux-Arts et du Musée d’Art Moderne 
Occidental. Des échanges récents se sont 
effectués entre les deux grands musées 
russes, que l’on peut tenir désormais pour 
un ensemble d’art homogène, l’un des 
plus vastes du monde. Si toutes les écoles 
européennes y sont fastueusement repré- 
sentées, souvent par des séries dont la 
plus célèbre est celle de Rembrandt, la 
peinture française offre une suite excep- 
tonnelle et continue de deux mille tableaux, 
sans équivalent hors de Paris. «Le cours 
entier de la peinture française depuis 
Poussin jusqu’à Matisse a pu être évoqué. 
dans ce livre à travers les noms de tous 
ses maîtres principaux, ou presque. Cer- 
tains d’entre eux y apparaissent même 
avec plusieurs chefs-d’œuvre. Mais ce 
recueil d'images, le premier à donner au 
grand public une idée des trésors d’en- 
senible de la peinture française en U.R.S.S., 
il a fallu le réaliser sous une forme maniable 
et d’un prix accessible : on a dû renoncer 
à y faire figurer des dizaines d'œuvres 
non seulement des chefs de file mais aussi 
des autres artistes, œuvres qui feraient 
l’orgueil de bien des musées. » 

Spécialiste de catalogues érudits dont 
les plus récents sont ceux de la peinture. 
française au Metropolitan Museum de 
New York, Charles Sterling se trouve limité 
par le caractère d’un ouvrage de vulgari- 
sation, au meilleur sens du terme, où les 
planches, surtout dans ce cas particulier, 
constituent l'attrait principal. Mais la, 
sûreté de son Jugement et de son informa- 
üon apportent le sérieux et le poids qui 
manquent trop souvent aux publications 
de ce genre et en justifieraient mieux l’efli- 
cacité. Il parvient même à grouper, dans 
un appendice documentaire de typographie 
réduite, un certain nombre de notes, de 
références et de suggestions précieuses, 
y compris d’attribution, qui déblaient, 
même pour les connaisseurs, un domaine 
encore peu familier. 


r 


Corot et le groupe de Barbizon.…. 


rot, Grimm, 


ronneau, Boucher (paysages datés, 


Le texte de présentation, sobre et sen- 
sible, intéresse à la fois l’histoire de l’art 


“et l’histoire du goût. Il retrace la formation 


des collections, dégage leurs caractères et 


‘ articule en même temps sur ses chaînons 


essentiels le développement de l’école fran- 
çaise. L'illustration abondante et bien 
choisie sera naturellement pour beaucoup 
une révélation; soignée pour le noir, inégale 
pour la couleur, elle est souvent trop large- 
mént décalée par rapport au commen- 
taire, 

Deux ‘ensembles majeurs se détachent, 
éblouissants : celui des XVIIe et XVITTE siè- 
cles, réuni surtout par les soins de Cathe- 
rine IE, entre 1763 et 1781 environ, celui 
de l’Impressionnisme à Matisse, formé par 
les amateurs Stchoukine et Morozov, avant 
la guerre de 1914. La période intermédiaire, 
entre David et Manet, moins brillante par 
comparaison, est néanmoins solide, surtout 
Stimulée 
par l'exemple des cours allemandes, surtout 
Berlin et Dresde (le Musée si fascinant de 
Dresde a fait l’objet, au printemps dernier, 
chez le même éditeur, d’une publication 
analogue), éclairée par ses conseillers Dide- 
Tronchin, Reiffenstein, Galit- 
zine, l'impérieuse Catherine, dont Sterling 
réhabilite aussi contre ses détracteurs le 
goût personnel, négocie coup sur coup 
l'acquisition sensationnelle du Cabinet Cro- 
zat et de la collection d'Horace Walpole 
à Houghton Hall, qui élèvent d'emblée le 
jeune pavillon de l’'Ermitage au premier 
rang des galeries royales d'Europe. A la 
seule exception de Georges de La’ Tour 
(découverte récente, peut-être surestimée) 
tous les grands peintres des XVIIe et 
XVIIIe français entrent en vaste cortège, 
sous leurs aspects éclatants ou secrets, 
Le Nain (un intérieur et un. paysage admi- 
rables, tendrement lumineux), Claude et 
Poussin — chacun avec quinze éxemplaires 
variés, sublimes — Watteau (neuf chefs- 
d'œuvre échelonnés, dont un motif reli- 
gieux, d’une insigne rareté), Chardin, Per- 
moins 
connus), entourés d’une représentation 
. très complète, sous leur meilleur jour, des 
charmants petits maîtres, des portraitistes 
et des décorateurs officiels.  Fragonard 
n'interviendra, mais brillamment, qu'avec 
la collection  Youssoupov. Sterling incline 
à reconnaître à l’Ermitage les originaux 
du Benedicite de Chardin et de La Camargo 


* dansant de Lancret dont existent plusieurs 


versions. 

Quant aux collections Stchoukine et 
: Morozov, qui composaient à -elles seules 
l’'impressionnant Musée d’Art Moderne 
Occidental de Moscou, et résultent aussi 
d’un effort bref et puissant, « parallèle à 


celui de la grande Catherine », mais plus 


personnel et plus génial, le temps n’a fait 
que confirmer leur qualité sans rivale. 
Il est impossible de mesurer sérieusement 
la résonance de la peinture moderne, sa 
plénitude et sa diversité d’accents sans 
connaître ce fabuleux ensemble avec lequel 
les contacts sont heureusement renoués. 
C’est ainsi que l’on compte, au maximum 


dé leur force et de leur densité, dix Degas, 


surtout des pastels, une vingtaine de Monet 
(Le Déjeuner sur l’herbe, daté de 1866, est 
proposé, non comme l’esquisse, mais comme 
une réplique de la composition mutilée), 
12 Renoir, dont les plus belles envolées lyri- 


ques de 1876 et 1877, 26 Cézanne et plus. 


de 30 Gauguin, étourdissants, 9 van Gogh, 


par le soleil couchant, 


parmi lesquels les Vignes Rouges, incendiées 
l'unique. peinture 
vendue du vivant de l'artiste, pour sa 
«curieuse couleur», 7 Douanier Rousseau, 
une suite inégalée de Fauves et de Nabis, 
enfin plus de cinquante Matisse et un 
nombre égal de Picasso, de la décade 
héroïque. Durant ‘léurs années de plus 
haute création, les deux leaders de la 
peinture moderne n'ont été pleinement 
et simultanément soutenus que par deux 
groupes audacieux de mécènes, Stchoukine 
et Morozov en Russie, les Stein aux U.S.A. 
Matisse n'avait alors qu’un seul amateur 
français, de moyens plus réduits, Marcel 
Sembat, dont la collection, aujourd’hui 
à Grenoble, conserve à la France les rares 
chefs-d’œuvre comparables à ceux de 
Moscou. 


Une lacune caractéristique est celle de 


Seurat, qui n'a Jamais été apprécié en 
Russie, ne figura pas à l’Exposition de 
la Poison d'Or en 1908. Son art recueilli, 
d'essence classique, échappe'au goût orien- 
tal, sensible aux rutilances de la couleur, 
aux tensions expressives de la forme, 
comblé par les somptuosités exotiques de 
Matisse et de Gauguin. Braque est de même 
négligé qui, selon ses propres mots, cherche 
moins l’exaltation que la ferveur... 

Les deux fastueux collectionneurs mos- 
covites, dont les marchands parisiens Kahn- 
weiler et Vollard attendaient comme un 
événement les visites annuelles, comman- 


dèrent en outre de vastes panneaux déco- . 


ratifs, Stchoukine à Matisse, Morozov à 
Bonnard et à Maurice Denis. Sterling 
souligne à Juste titre leur importance, 
mais accepte la prévention habituelle et 
peut-être sommaire sur le cas plus délicat 
de Derain. Les 22 tableaux monumentaux 
de ce peintre, ses chefs-d’œuvre, qui sont 
désormais en Russie et manquèrent aux 
pâles rétrospectives parisiennes, tiennent 
entre Matisse et Picasso, malgré l’échec 
ou le renoncement ultérieurs, une place 
essentielle que lon escamote trop facile- 
ment. 

En attendant des inventaires plus systé- 
matiques, cette brève mais substantielle 
étude richement illustrée constituera pour 
la peinture française en Russie, dont :l 
faudrait étudier aussi les retentissements 
locaux, un premier guide très utile. 

Jean Leymarte. 


Charles Sterling : Le Musée de l’Ermi- 
tage, la peinture française de Poussin à 
nos Jours, 240 p., 87 ill. coul., 150 ull. noir, 
25 X 32 cm. one du Cercle d'Art. 7900 fr. 


L'ESPRIT DES FORMES 


par Elie Faure 


Le livre est d'abord agréable. Le format 
d'album à l'italienne est une coquetterie qui 
se justifie pleinement pour un texte dense, 
qu'il convenait de diviser et d'éclairer sans 
désordre. Un titre minuscule sur üne vaste 
couverture, quelques signes préhistoriques 
pour y symboliser tout le devenir de l’art, 
des reproductions mélant aux œuvres famui- 
lières les images piquantes ou les dernières 
révélations : petits travers à la mode. Dans 
ce costume sorti du bon faiseur, L'Esprit des 
Formes peut paraître aux côtés des Voix du 
Silence sans trop accuser son âge. 

Car le texte a maintenant trente ans. Elie 
Faure avait écrit ce long essai pour couron- 


‘tive 


7 


ner sa famerise Histoire de l'Art, et dégager 
de cette vaste fresque une métaphysique, soiré 
une morale. On y rencontrait un foisonne- 
ment d'idées propre à éveiller l'intérêt, et ce 
n'est pas le lieu de dire le mérite et le rôle 
que l'ouvrage put avoir en son temps. 


L'épreuve est rude d'affronter à nouveau le 


public après six lustres. Un éditeur attentif 
mais prudent a pris la liberté de glisser ici 
ou là un Braque en couleurs, une maquette - 
de Le Corbusier, ou la photographie de la 
dernière locomotive lancée par la General 
Motors. Maus était-1l donc st nécessaire de 
rhabiller la façade ? A-t-on pensé que le 
texte fût si démodé ? 

On pouvait se rassurer. Ses défauts sont 
de ceux qui n’ont point passé de mode, et se 
maintiendront encore longtemps. Ses mérites 
aussi. Elie Faure, qui de formation était 
médecin et non pas historien, avait une âme 
ardente, un cœur. impulsif et. généreux. Il 
sentait vivement, chose essentielle pour qui 
parle d'art. Il faut le prendre dans’ ces 


moments denthousiasme où le contact de 


Pœuvre lur inspire les mots, les images les 
plus expressifs. (Je sais un Boudha ,java- 
nais lisse et nu, où les surfaces glissent les 
unes dans les autres comme une eau pure et 
sans rides, une sorte de bloc de lumière uni- 
forme dont toute l’onde unique aboutit à 
deux mains maniérées et charmantes, 
gnées, pulpeuses, pleines de replis et de 
cachettes comme des fleurs. » A-t-on jamais 
mieux parlé des prestiges de l’art oriental ? 

Ces bonheurs. sont nombreux. Mais Elie 
Faure ne s’enthousiasme pas moins pour les 
grandes idées que pour les chefs-d'œuvre. 
De sorte qu'il emploie beaucoup de. mots 
abstraits, et de formules très affirmatives. Ces 
élans d’un lyrisme hétéroclite livrent sans 
trop de peine les débris des théories alleman- 
des sur l’évolution par cycles, des méditations 
anglaises sur les cathédrales, des luttes natu- 
ralistes ou des enquêtes sociologiques. 
exigences de l'habitat, la passion de l'artiste, 
les impératifs de la matière, les censures 
psychanalytiques sont invoquées tour à tour. 
Une civilisation vous est bientôt réduite à 
trois ou quatre ficelles au bout desquelles 
Rembrandt, Hokousai ou Cézanne ne sont 
plus que les pantins du Grand Rythme ou 
de la Symphonie collective. Voulez-vous 
connaître le XVIIe siècle français ? «La 


double action de la monarchie et du cartésia-. 


nisme vint combattre à temps cette individua- 
tion progressive par la centralisation sur le 


terrain politique et la méthode sur le terrain ! 


spéculatif. Elle allait retarder la dissociation 
définitive en substituant à la mystique collec-. 
abolie une construction intellectuelle 
ingénieuse mais peu durable...» — Certes, 
d’une certaine manière, c’est bien cela : mais 


lisez ces propos devant les dessins du Louvre. 


ou les toiles de quelque musée de province. 
Il est beau de se placer dans Sirius, et de 
réunir dans la même phrase le front d’Apol- 
lon, le cœur de Jésus, le sang de Brahma 
et la mamelle d’Isis; plus inquiétant de 


barrer d’un trait quatre ou cinq siècles de” 


l'antiquité, tout le seicento italien, et d’équili- 
brer un parallèle entre statue et tableau en 
oubliant toute la sculpture, ou peu s’en t faut, 
depuis les portails de Reims. 

Droit du poète : droit de prince. Elie Faure 


avait vécu avec exaltation cette longue recon- , 


naissance des lieux et des temps que fut sa 
grande Histoire ; c'était le moment où les 
civilisations commencaient, on le sait, à se 
découvrir mortelles. Cet enthousiasme pathé- 
tique est encore trop près de nous pour que 
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Les * 


nous n'en redoutions plus les atteintes, pour 
que nous n'ayons pas à y dénoncer de trop 
faciles prestiges: Un jour, peut-être, sera-t-il 
ipermis de ne plus voir dans un tel livre 
qu'une expression attardée, mais fort esti- 
mable, du romantisme. TR 


L'Esprit des formes, par Elie Faure, album 
20 x 25, 296 pages, 149 reprod., 3 planches 
en couleurs et front. Coll. «Destins de 
l'Art», réalisé par «Les Libraires Associés » 
et réservé aux membres du «Club des 
Libraires de France ». 3870 francs. 


LA PEINTURE FLAMANDE 


par Jacques Lassaigne 


Les reproductions sont très belles: les 
plus petites craquelures, les couleurs écla- 
tantes, les nuances les plus fines, tout est 
rendu à la perfection. Des paysages patients, 
clairs et tranquilles, des détails comme le 
luminaire du double portrait dit des Arnol- 
fini, font pressentir la peinture hollandaise 
du XVII siècle plus que l’art rubénien. Peu 
de scènes animées et seulement deux scènes 
de douleur en grand format, et qui sont 
de Memling. Plusieurs des figures repro- 
duites donnent l'impression que le rythme 
de cet art a été «majestueusement calme 
et serein». Impression démentie pourtant 
par quelques portraits. Ainsi la jeune 
femme de Roger de La Pasture baisse les 
yeux et joint les mains, mais ses lèvres 
vonflées, tous les détails du visage signi- 
fient une volonté inexorable. On connaît 
le soi-disant Arnolfini, protégé par sa cotte 
épaisse et sa coiffe énorme, mais le détail 
de son visage révèle sa jeunesse, sa fragilité, 
sa nervosité. A côté de ces donataires 
dévots, de ces enfants sages, des portraits 
farouches auraient pu donner du siècle des 
Van Eyck une idée plus violente, 

On sait avec quel bonheur M. Jacques 
Lassaigne a étudié les écoles et les maîtres 
les plus variés. Sa sensibilité et ses connais- 
sances le préparaient à une tâche difficile, 
‘ar nulle école n’a été plus étudiée et dis- 
cutée. Le danger précisément était de se 
perdre dans ces discussions ou dans de 
monotones énumérations de maîtres secon- 
daires. Ces obstacles ont été évités et, en 
s'appuyant sur les travaux durables, et en 
recourant à l’admirable histoire de la 
peinture néerlandaise de M. J. Friedländer, 
J, Lassaigne a composé un ouvrage de 
vulgarisation solide ; il a su le rendre encore 
plus stimulant en informant le lecteur des 
découvertes et des hypothèses les plus 
récentes ; enfin il a ajouté à l'érudition 
la précision et le charme d'analyses sty- 
listiques très poussées. 

Dès le début, une heureuse surprise, 
La châsse de sainte Odile, une compagne de 
sainte Ursule, datée de 1292, proche des 
peintures catalanes du temps, originale 
déjà par la spontanéité de l'émotion et la 
franchise de l'exécution, Le retable des 
Tanneurs, vers 1400, plus connu, est encore 
archaïsant et l’école préeyckienne inventée 
par Maeterlinck n’est plus qu'un mythe. 
Mais une tradition flamande a dù se former 
et elle mène au retable de 1398 où Broeder- 
lam, distançant les miniaturistes et même 
Jacquemart de Hesdin, annonce Van Eyck. 
J. Lassaigne résiste à la tentation de suivre 
l'expansion de l’art flamand à l'étranger, 
et il passe vite — trop vite — sur les 
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miniaturistes franco-flamands des années 
1400. 

Autre surprise: Le Maître de Flémalle, 
où J. Lassaigne reconnaît avec prudence 
Robert Campin, est traité avant Van Eyck. 
Les deux maîtres, on l’oublie trop, sont 
contemporains, ils tracent deux sillons 
parallèles, mais il est vrai que malgré son 
âpreté, Campin n’est pas le « moderne ». 
Précision savante, éclairages locaux durs, 
étoffes amples, plis profonds, êtres massifs, 
visages plats et placides, autant de traits 
qui le rattachent au passé, à la sculpture, 
au style slutérien, mais d’autres sont 
révolutionnaires: le réalisme du détail, la 
recherche de lexpression, l'amour de la 
nature, le goût des nuances précieuses, la 
science du symbolisme et si l'artiste se 
tempère sous l'influence de Van Eyck et 
de Van der Weyden, il peint, en 1420, 
Le larron et les guerriers devant un fond 
doré, non par archaïsme paresseux, mais 
pour mettre en évidence leurs expressions 
tourmentées. Ce style expressionniste se 
prolongera non seulement en Flandre, mais 
à l'étranger : pourquoi ne pas mentionner 
les graveurs allemands à côté du Maître de 
l'Annonciation d'Aix ? 

Dominant la voie royale, Jean van Evyck. 
Et c’est iei que les problèmes s'accumulent, 
J. Lassaigne les expose clairement, honné- 
tement, en se gardant d’insister sur les 
controverses périmées, et c’est ainsi, que 
d’un petit coup sec, il fait tomber en 
poussière Hubert van Eyck, simple artisan 
mis en avant par l’orgueil gantois. Prenant 
le parti d’aller du connu à l'inconnu, il 
compare d’abord la Madone du chancelier 
Rolin qui est presque une miniature, 
à d’autres œuvres de plus en plus tardives : 
avec les années, Jean fait la part plus 
grande au symbolisme, d’où moins d’inté- 
rêt pour le paysage ou pour l’architecture 
avec une prédilection accrue pour les 
formes romanes qu'il croit antiques. Mais 
son goût du symbolisme le rend finalement 
encore plus réaliste, il accumule des détails 
parce qu'ils ont un sens symbolique, avec 
une propension au luxe et à la virtuosité. 
Ses portraits d’abord rendus avec objec- 
tivité prennent une acuité psychologique 
si vive et ils sont tellement détaillés qu'ils 
s’en alourdissent. Ses Madones, toujours 
surnaturelles, sont de plus en plus assiégées 
de motifs symboliques, et comme ils sont 
empruntés à la vie quotidienne, les œuvres 
semblent à tort s’embourgeoiser. Tel est 
le Van Eyck que l’on suit avec certitude de 
1425 environ à sa mort, en 1441, le Van 
Eyck célèbre, celui qui voyage, qui est 
protégé par les ducs et admiré par les 
bourgeois. Et c’est au début de la carrière 
de ce Van Eyck «historique », que se place 
le Retable de Gand. M. J. Lassaigne dit les 
étapes de son exécution et il l’analyse, 
mais trop brièvement. Il présente des vues 
très justes sur les figures d'Adam et d’'Eve, 
mais il aurait pu élargir ses considérations 
s'il avait utilisé l’article récent de J.-S. 
Held : «Artis pictoriae amator...» dans 
la « Gazette des Beaux-Arts », où, à propos 
d'un tableau perdu de Van Eyck et de 
La Bethsabée de Memling, le problème du 
nu dans l’art flamand est totalement 
renouvelé. 

Pour reconstituer l’activité de Jean 
avant le Retable de Gand, J. Lassaigne 
s'appuie sur l'ouvrage capital du profes- 
seur Lejeune et sur les articles retentissants 
d'Albert Chatelet qui viennent de paraître 
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dans la « Revue des Arts » — il a connu le 
second article en manuscrit —. Il est 
certain que La Vierge à l’Enfant du tableau 
de Berlin se trouve non dans une église 
quelconque, mais bien dans la cathédrale 
de Liège, maintenant détruite : Jean a dû 
faire l’œuvre à Liège, quand il est déjà 
au service de Jean de Bavière, et quand 
ce dernier est encore évêque de Liège. 
Dans cette première période, il travaille 
aussi à La Haye ou à Lille. M. Lejeune 
place La Madone du chancelier Rolin entre 
1408 et 1422, et il reconnaît dans le dona- 
taire un autre personnage que Rolin; 
J. Lassaigne n’accepte pas ces hypothèses, 
ni celles qui concernent la Madone du 
Chartreux, mais il admet avec Lejeune 
que ce premier Van Eyck qui surgit devant 
nous a pu influencer les Hollandais et des 
artistes dont des œuvres comme le Saint 
François de Turin qui ont passé pour être 
de Jean reflètent en réalité le style de 
cette première période. D’autre part, adop- 
tant l'essentiel des conclusions d'Albert 
Chatelet, il rend à Jean, cinq miniatures 
des «Très riches heures du duc de Berry », 
ou plutôt de la série des miniatures exécu- 
tées après la mort du due en 1416 pour 
Jean de Bavière entre 1419 et 1425. A côté 
de ces miniatures, d’autres, qui ne sont 
pas de Jean, s’apparentent à diverses pein- 
tures qui font le point avec l’art franco- 
flamand et à l'idéal slutérien de Campin. 

Après cette étude où Jean van Eyck 
paraît tout enrichi par les dernières recher- 
ches, après celle qui concerne Petrus 
Christus, voici Rogier van der Weyden, 
qui n’est pas le Maître de Flémalle, mais 
qui a été son disciple, puisque décidément 
il faut l’identifier avec ce Rogelet de la 
Pasture, apprenti de Campin à Tournai 
en 1427. D'abord influencé par Campin, 
il s'affirme en donnant à ses figures plus 
de distinction, à ses paysages plus de 
poésie. Plus il avance, plus il se désin- 
téresse de la nature, plus il se plaît à créer 
des êtres émus, des compositions rythmées 
et il en arrive à un art dépouillé d’une 
émotion presque abstraite, ou, avéce La 
Nativité du retable Bladelin,. à une mysti- 
que ingénue et apaisée. Certes cet art de 
la fin s'oppose à la nouveauté un peu 
théâtrale et à l'expression des passions du 
début. Il est vrai que le retable de Beaune 
est une (construction spirituelle », mais 
n'est-il pas aussi très dramatique ? Parler 
de vérité psychique, de «spiritualisation » 
des sentiments violents, est-ce suffisant ? 
A propos de la Crucifixion de Vienne. 
J. Lassaigne concède que Roger partage 
l'angoisse du drame et il écrit le mot «dou- 
leur», mais ce sera la seule fois qu'il le 
fera. Les critiques anciens, tels Mander 
pour qui Roger est le peintre des mouve- 
ments de l’Ââme, ne s’y sont pas trompés, 
ni les peintres du XV® siècle qui ont chéri 
Roger, à cause de ses couleurs et de ses 
schémas, à cause aussi de son pathétique. 
J. Lassaigne n’ignore pas l’art tragique de 
Roger, mais au fond il ne s’y intéresse 
pas, car il s'oppose à sa thèse d’un art 
flamand pur et calme. A la tension parfois 
insoutenable de ses œuvres, il préfère le jeu 
abstrait des couleurs pures. Il en vient 
à écrire à propos de la Pietà du Prado: 
«on pourrait presque oublier complètement 
le sujet pour être emporté par le jeu 
fascinant des couleurs ». j 

Que la méthode de la critique stylistique 
puisse pourtant pénétrer les secrets d’un 
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Marthe et Marie. Premier quart du XI1e siècle. Cathédrale de Chichester. Document illustrant La Métamorphose des Dieux par André Malraux. 
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artiste, J, Lassaigne le prouve en exami- 
nant le cas de Hugo van der Goes, ce 
peintre qui devient moine et sombre dans 
la folie après avoir produit en peu d’années 
des œuvres de plus en plus étranges. Ces 
œuvres, il les fait comprendre par des 
_ analyses fines et lucides, le triptyque 
:Portinari, comme la Dormition de la Vierge, 
avec ses personnages crispés, hallucinés, 
extatiques, où pour la première fois un 
artiste a su rendre sensibles les durs combats 
de la misérable condition humaine pour 
atteindre la vie surnaturelle, car mainte- 
nant Gil faut un miracle violent pour 
éclairer le mystère ». 
La place nous manque pour suivre 
J. Lassaigne dans son étude sur Dieric 
Bouts et Juste de Gand, auxquels deux 
expositions sont consacrées à Bruxelles et 
Gand, sur Memling et Gérard David. 
Cet ouvrage, basé sur la critique de style 
est une réussite. Notre satisfaction n’est 
pas complète cependant. Une erreur, 
d’ailleurs corrigée dans lindex, est révé- 
latrice. La fille du Téméraire s'appelle 
Marie et non Marguerite. Il eût fallu 
mieux connaître l’histoire et la faire mieux 
connaître. Pourquoi ne pas avoir, à l’exem- 
… ple de Grete Ring dans sa «Peinture fran- 
çaise du X VE siècle», donné une carte, des 
tableaux généalogiques, relié l’art à l’his- 
toire ? Certes, çà et là, des détails utiles, 
mais il eût fallu mettre l’accent sur les 
ducs et les villes, ou sur les mouvements 
religieux du temps. J. Lassaigne cite une 
fois Huysmans, mais il ignore Michelet, 
Pirenne, Huyzinga. Le livre de ce dernier 
… sur (L'automne du Moyen Age» révèle une 
humanité malade, sans unité, sans équilibre, 
qui aspire, sans l’atteindre, à un idéal de 


paix, et de même cet art flamand du 
XVE siècle qui semble à première vue 
être tout harmonie, il eût fallu noter les 
inquiétudes, les tensions qui le rapprochent 
de notre sensibilité. L'art n’est pas seule- 
ment une technique, il est l’expression de 
l’être humain. Quand l’histoire de l’art ne 
recourt pas à l’histoire, elle risque de deve- 


nir inhumaine. l'rançois- Georges Pariset. 


Jacques Lassaigne : La peinture flamande. 
Le siècle de Van Eyck. Un volume format 
25X34 cm. 182 p., 112 pl. couleurs. 


Skira, Genève. 9850 francs. 


CHAGALL 


par Jacques Lassaigne 


De nouveau sur l’enchanteur un livre qui 
nous enchantera. Des gribouillis mélodieux 
aux trisations des nocturnes fleuris, rien 
ne nous est refusé ou presque rien des 
cadeaux que Chagall nous apporte, négligent, 
SOUCLeUT : 

La couleur noire 

Le rouge, le bleu s'installent, 

Et cela m'inquiète 

Oh! comme cela m'inquiète 
écrit Chagall dans le poème liminaire. 
Jacques Lassaigne nous présente les cha- 
rades sacrées du peintre : 
avec âne, poisson, horloge et cheval bleu. 

Il note son air interrogatif ; ne le voilà-t-il 
pas la tête en bas qui se fait point d’interro- 
gation ? 

Jacques Lassaigne analyse la candeur et 
a l'intuition de l’habileté. 

La rouerie fait la roue et cache la rouerie. 


Dans ce coin de tableau, 
la chèvre est indiscrète et les époux fondus. 
Là Vitebsk dans un œuf que le cheval 

(regarde, 
frisé par contrecoup sous un poing lent 
et fort, 

[l'y a dans l’art une tradition de la méta- 
morphose depuis les mythologies et les 
architectures qui trouve un de ses épanouisse- 
ments dans l’art contemporain ; ici il s’agit 
de métamorphoses purement  subjectives ; 
tout est dans l’espace du sentiment où sont 
enveloppés complaintes, couvades, bouquets, 
où respire le temps des souflles. 

C’est bien comme le dit Bachelard l’espace 
de l’intimité, ayant l'odeur du duvet et de 
la coque. 

Jacques Lassaigne à su noter (la fusion 
de couleurs, bleus qui se transforment en 
gris, en vert » : 

L'air fait cocorico. Que pond-il ? Des 
[couleurs. 

Gogol et La Fontaine, la Grèce et la 
Judée et Paris sont là, dans l’intime exté- 
riorité de Chagall. 

Nous ne pourrons pas nous élendre dans 
ces brèves lignes sur tout ce que nous apporte 
ce livre, d'abord sur les deux poèmes de 
Chagall qui brillent au début, puis sur tous 
les extraits des écrits du peintre que l’on 
nous donne et grâce auxquels nous sont 
restitués les détails de son enfance, la vie 
en Russie, puis l'influence des différentes 
écoles de peinture, rayonnisme, puis cubisme. 

Sans doute y a-t-il quelque chose d'un 
peu arbitraire dans les quatre divisions du 
livre, les quatre chapitres : Aujourd’hui 
Chagall, L’œuvre peint, Mutations, L'œuvre 
gravé, Chez Chagall, tout est sans cesse 
mutation ; et en même temps, c’est sans 
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cesse le même Chagall que nous voyons, 
celui qui peint le village «avec des roses, 
des. verts aigus; des bleus transparents » où 
«le peintre et celle qu'il aime, grandis à la 
mesure de leur amour, devenus un unique 
personnage fabuleux où ils se plongent l’un 
l'autre» s’enroulent et s'élèvent au-dessus 
de la vie. Jacques Lassaigne nous montre 
bien ces «fonds de végétations extraordi- 
naires » et les vastes plans d'eaux mouvantes, 
les plumages, les pelages ont des muroite- 
ments d’une variété infinie ; en même temps 
il nous fait bien sentir ces masses sombres 
que dans ses gravures le peintre évoque 
hors du néant. Le monde de Chagall, dit-1l 
. Justement, est un monde à son commence- 
ment. 

Parfois, nous avons le sentiment qu'il 
serait possible, à vrai dire nous ne voyons 
pas par quels moyens, d'aller plus loin que 
Jacques Lassaigne, de chercher d’une façon 
plus précise comment (son œuvre représente 
une création toujours extrêmement nuancée, 
une ‘transposition efficace et raisonnée», 
et ce qu'est cette transposition par laquelle 
les formes prennent une réalité psychique. 
Quand nous, lisons: «Au-dessus est le 
village avec ses maisons et ses petites figures 
parfois inversées ; en bas la main de l'artiste 
tient une merveilleuse ‘ branche fleurie », 
nous nous, permeltons de nous interroger 
sur ce mot: merveilleux, nous éprouverions 
le besoin de chercher un équivalent moins 
vague pour la touche du peintre. 

Mais tel est le problème de la critique 
d'art. Et ce problème n’a jamais été pleine- 
ment résolu ; car l'artiste est celui qui défie 
toute éntreprise critique et même toute parole, 
bien qu’il appelle en nous cette entreprise 
et cette parole. 

Ce. que nous pouvons dire ‘en tout cas, 
c’est que Lassaigne a su éviter les explications, 
que ce soit l'explication par l’âme russe ou 
l'explication par l’âme juive, ou l'explication 
par l'exil. Tout en replaçant Chagall dans 
les courants de son temps, cubisme, fauvisme, 
tout en notant les influences de Cézanne, 
.de Van Gogh, mais ce sont à peine des 
influences, ul se rend bien compte que ce 
n'est pas en le replaçant dans une évolution 
quelle qu’elle soit qu'on rendra compte de 


Chagall. Jean Wahl. 


Jacques Lassaigne : Chagall, 180 p., 13 
hthos en couleurs, 14 fac-similés, 136 repr. 
25X 32 cm. Editions Maeght. 4500 francs. 


MANNERISM AND ANTI-MANNERISM 
IN ITALIAN PAINTING 


par Walter Friedlaender 


A l’occasion du quatre-vingt dixièmé 
anniversaire de Walter Friedlaender, ses 
amis et ses anciens élèves, avec le concours 
de l’Institut Warburg de Londres et l’Asso- 


ciation Alumni des Beaux-Arts de New 
York, rééditent en anglais deux essais 
du maître : «Le style anti-classique », « Le 


style anti-maruériste ». Ils furent tous deux 
publiés en allemand le premier en 1925 
(Repertorium für Kunstwissenschaft 
vol. XLVIT), bien qu’élaboré dès 1914 à 
l’occasion d’une séance inaugurale de 
l'Université de Fribourg ; le deuxième en 
1929 (Vorträge der Bibliothek Warburg 
XIII). L’actuelle réédition ne présente 
que d’infimes variantes par rapport aux 
textes originaux (addition de quelques 
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paragraphes et notes). 
lièrement opportune en une époque: qui 
a marqué tant de curiosité pour le manié- 


risme et le baroque comme le prouvèrent 
récemment une suite d'expositions célèbres 


(« Fontainebleau et la maniera italiana », 
Naples 1952 ; «Le triomphe du maniérisme», 
Amsterdam, 1955 ; « Pontormo e 1l primo 
manierismo fiorentino», Florence, 1956 ; 
expositions (Caravagoio », Milan, 1951 et 
«I Carracci» Bologne, 1957.) A l’abondante 
littérature du maniérisme que survole 
Giuliano Briganti (/l manterismo e Pelle- 
grino Tibaldi, 1945), ces Essais apportent 
une remarquable contribution par la clarté 
de la pensée, la précision de la méthode 
et l’originalité des conclusions. La réédition 
récente des études de Julius von Schlosser 
(La letturatura artistica, 1956) et du joh 
livre d’Anthony Blunt (Artistic theory in 
Italy, 1400-1600, 1956) renouvelle locca- 
sion de confrontations intéressantes avec 
la traduction des Essais. Friedlaender 
distingue dans le mamiérisme, c’est-à-dire 
dans une période artistique située entre 1520 
(mort de Raphaël) et 1580 (environ), deux 
moments dont le plus haut, le style anti- 
classique naît vers 1520 avec Pontormo, 
Rosso, Parmigianino en réaction contre 
le style de la Grande Renaissance dont 
Raphaël représente le sommet et Fra 
Bartolommeo la version «presque dogma- 
tique». L’art des anti-classiques est essentiel- 
lement idéaliste, irrationnel, subjectif, à 
la recherche de rythmes nouveaux et paraît 
souvent archaïque comparé à l'art clas- 
sique (par exemple au point de vue spatial) ; 
c’est qu'il implique une nouvelle orienta- 
tion spirituelle et artistique évidente chez 
ses promoteurs en dépit de. leurs person- 
nalités différentes. Ce n’est pas un style 
de transition mais un style autonome, 
point de départ d” un mouvement européen 
rayonnant jusqu'à Fontainebleau (par 


- Rosso et Primaticcio) et dans le nord (ma- 


miéristes flamands et néerlandais), qui per- 
siste pendant 60 ans jusqu’à la réaction 
des Carraches et de Caravage. 

Le second Essai caractérise la période 


1550-1580 qui suit la phase anti-classique 


et précise le sens de la réaction qu’elle 
engendre : le style anti-mamiériste. Cette 
période voit la généralisation de la « ma- 
nière », c’est-à-dire d’un style fait de for- 
mules, d’imitations qui dérivant déjà d’un 
style aussi abstrait que le style anti-classi- 
que, deviennent nécessairement ornemen- 
tales et artificielles par répétition, habileté, 
exagération ou insuflisance. Friedlaender 
appelle plaisammeht «la loi du grand-père » 
le fait que les anti-maniéristes se retournent 
vers les classiques, comme les anti-classi- 
ques s'étaient retournés vers un certain 
archaïsme médiéval. La réaction est d’au- 
tant plus forté que le mamiérisme ne compte 
plus alors d’authentiques talents. Par oppo- 
sition à l’espace décoratif ét irréel des 
mamiéristes les Carraches, Caravage, revien- 
nent à un espace proche de l’harmonie 
classique figure-fond : sa densité s’accorde 
aux figures puissamment modelées. A 
l'inquiétude spirituelle des manmiéristes, 
succède lexpression humaine des senti- 
ments surtout chez Caravage. Ces anti- 
maniéristes sont-ils déjà des baroques ? 
L’affirmer, comme on l’a fait, c’est sans 
doute revenir aux confusions qui ont 
obscurci l'intelligence du maniérisme. 
Les Essais valorisent de façon frappante 


le mamiérisme en distinguant son aspect 


Elle est particu- ; 


positif et original dans la’ phase anti- 


classique, des redites de la seconde phase. 
En effet elle mérite davantage l’épithète 
«maniériste » qui se trouve ainsi employée 


dans un sens plus conforme à son origine 


historique (maniera). De même appeler 
anti-mamiéristes les Carraches et Caravage 
souligne mieux la force de leur réaction 
que de les inclure dans le baroque. De 
brèves mais jJudicieuses analyses définis- 
sent le caractère et la place de chacun 
des mamiéristes, leurs nouveautés et leurs 
archaïsmes (par exemple pour les Lombards 
auxquels Turin a consacré une intéressante 
exposition: Mostra del manierismo pie- . 
montese e lombardo del Seicento, 1955). 


‘ Dans l’étude des influences, les influences 


nordiques sont justement analysées comme 
autant de correspondances (ce qui les rendit 
déterminantes) et l'influence de Michel- 
Ange est située à sa vraie place à l’intérieur 
du mamiérisme ; par contre les dérivations 
raphaëlesques, si importantes, paraissent 
minimisées — elles seront précisées sans 
doute dans le livre attendu de Frederick 
Hartt sur Giulio Romano. 

Il aurait été souhaitable que les notes 
renvoient davantage à la bibliographie ré- 
cente, d'autant plus qu’elle a été souvent 
inspirée par les Essais. Dans l’intéressante 
étude des thèmes du second Essai, pour 
la «Conversion de saint Paul», il n’est 
fait aucune allusion, par exemple, à la 
publication de Friedlaender: The anti- 
mannerist style around 1590 and its relation 
to the supernatural, New York, 1941, ni au 
«Saint Paul» de Vienne disputé entre Par- 
mesan et Niccold dell’ Abbate. Les paragra- 
phes ajoutés au texte original de 1929 dans 
la réédition actuelle ne recoupent qu'impar- 
faitement une discussion très riche dont 
certains éléments sont justement rappelés 
par S. J. Freedberg (11 Parmigianino 1950, 


note 38 p. 139.). Sylvie Béguin. 


Walter Friedlaender : Mannerism and anti- 
Mannerism in Îtahan Painting. 89 pages; ! 
46 illustrations. New York, Columbia Er F 
versity Press. 2400 francs. 


PRE-COLUMBIAN ART 


Un volume de grand luxe in 49, illustré 
de 270 photogravures dont 165 reproductions 
en couleurs, et qui se présente modestement 
comme le catalogue de la collection précolom- 
bienne Robert Woods Bliss, vient d’être édité 
par la Phaidon Press-de Londres. Le choix : 
des pièces reproduites, la perfection des 
couleurs, la qualité de.la présentation, en font 
un -ouvrage exceptionnel qui ne devrait 
manquer dans aucune bibliothèque d’art 
digne de ce nom. 

La collection Robert Woods Bliss est cer- 
tainement le plus bel ensemble d'art américain 
ancien constitué par. un particulier. Son : 
propriétaire a d’ailleurs la générosité de ne 
pas garder pour lui seul ces trésors ; il les a 
confiés, il y a plusieurs années, à la National 
Gallery of Art de Washington, où is sont 
toujours exposés, et où ils contribuent gran- 
dement à révéler l’art précolombien au public. 

Bien des habitués des musées d'art igno- 
rent en effet l’art précolombien, dont les mani- 
festations sont généralement conservées dans 
les musées d’ethnographie et d'histoire natu- 
relle. La valeur artistique de la production 
de l’Amérique ancienne ne fut longtemps 
soupçonnée que par les spécialistes et par. 
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quelques amateurs. éclairés. Aussi, les pre- 


mères expositions, d'art précolombien en 
1928 à Paris et en 1931 à Berlin furent-elles 


des révélations sensationnelles pour toute 
une partie du public sensible aux expressions 
artistiques inaccoutumées. Depuis, les occa- 
sions de se familiariser avec les matières, 


les formes, les couleurs créées par les peuples 


américains, avant l’arrivée de l’homme blanc 
dans le Nouveau Monde, n’ont pas manqué : 
citons seulement l'exposition des Chefs- 


d'œuvre d'art précolombien au Musée de 
. l'Homme 


en 1947, et l'exposition d’art 
mexicain au Musée d'Art Moderne en 1952, 
dont le souvenir n'est pas près de s’effacer. 
A la suite de ces manifestations parurent 


aussi de nombreuses publications sur Part 


précolombien. Mais aucune n'avait encore 
atteint la classe du catalogue de la collection 
Robert Woods Bliss. 

L'ouvrage ne se concentre pas sur un style 
ou une région particulière, et les pièces repro- 
duites sont d’une extrême variété. Il est 
umpossible de les mentionner toutes. Les 
civilisations les plus anciennes du Mexique, 
connues sous le nom d’Olmèque, sont repré- 
sentées par plusieurs statuettes en jade et 
un masque ajouré en marbre. La série des 
petites statuettes en céramique, st variées, 
st élégantes, de l'Ile de Jaina, et quelques 
vases polychromes peints, témoignent de 
l’art maya à son apogée. Le caractère sym- 
bolique de l’art mexicain est souligné par 
la fresque provenant de Tetitlan (Teotihua- 
can), où l’on voit un personnage anthro- 
pozoomorphe, peut-être un prêtre de Tlaloc, 
dieu de la Pluie, devant qui se déroule un 
chemin indiqué par des marques de pieds. 
La vigueur du style aztèque apparaît avec 


évidence dans des statues de divinités, telles 


celle de la fameuse déesse Tlazolteotl en 
train d’enfanter, et dont le visage, traité dans 
un style trés réaliste, crie la douleur. L’ Amé- 
rique centrale et la Colombie sont caractérisées 
par des pectoraux en or, et le Pérou par des 


éloffjes aux tons si vifs qu'elles semblent 


sortir des mains de la tisseuse. 

Dans une brève introduction, S. K. Lothrop 
a brossé un très clair tableau des différents 
styles. Il y a ajouté quelques notes sur la métal- 
lurgie, et il est responsable du catalogue pro- 
prement dit. W.F. Foshag a analysé les 
difjérents minéraux employés, et Joy Mahler 


les techniques du tissage. Henri Lehmann 


Pre-Columbian Art. Robert Woods Bliss 
Collection. Texte et analyses critiques 
par S. K. Lothrop, W. F. Foshag, Joy 
Mahler. 270 illustrations dont 165 repro- 
ductions en couleurs. Phaidon Press, Lon- 


dres. 8800 francs. 


BAROQUE ET CLASSICISME 
par Victor L. Tapié 


’étude de l’art apparaît chaque Jour 
davantage comme une discipline auto- 
nome, avec ses débats, ses méthodes et 
son évolution propres. Raison de plus pour 
se réjouir lorsqu'un érudit connu pour ses 
recherches sur l’histoire politique et sociale 
lui apporte une contribution capable d’élar- 


_gir d’un coup les problèmes. Mais le profit 


est plus grand encore lorsque l'historien 
se double d’un voyageur, à qui la connais- 


. sance des langues et des lieux ouvre maint 


domaine négligé. 
En publiant ce livre sur Baroque et 
Classicisme, M. Victor L. Tapié n’a pas 


prétendu épuiser l’histoire artistique de 
ces tendances, explorer toutes les perspec- 
tives, dénombrer les œuvres et les artistes. 
Quelques lieux privilégiés : Rome et Paris 
surtout, quelques faits choisis pour évoquer 
autour des œuvres une société et ses com- 
posantes économiques et religieuses, quel- 
ques épisodes fameux comme le voyage du 
Bernin à Paris: ces tableaux rapides, 
enlevés avec esprit, frappent mieux le lec- 
teur qu'une étude exhaustive et diffuse, 
suggèrent davantage à sa méditation. L” his- 
torien nous conduit dans cette Rome où 
se construit le Gesù, riche, active, avide de 


. Spectacles, et de spectacles religieux, multi- 


phant les églises aux nobles et puissantes 
façades. Il évoque l’activité rivale du 
Bernin et du Borromini, au temps où 
s’organisait l'incomparable décor de la 
Place Navone. Cependant le Paris de 
Mazarin se passionne pour l'Orfeo de 
Luigi Rossi ou s’engoue pour le castrat 
Atto:Melani : menus traits, mais non moins 
indispensables à la physionomie de l’époque 
que les passions de la Fronde ou les austères 
vertus de la bourgeoisie. M. Tapié fait 
revivre l’entrée de la Reine en 1660, décrit 
les éclatantes pompes funèbres où Gissey 
et le Père Menestrier tentaient de soumettre 
décoration et cérémonial aux spéculations 
chères à l’exégèse symbolique, alors en si 
grande vogue. 

C’est avec plus d'intérêt encore que l’on 
suit l’auteur dans ses rapides excursions 
à travers l’Europe, en Bohême, en Russie, 
ou dans un Mexique colonial, un Brésil 
hvré aux chercheurs d’or et de diamants. 
A mesure qu'elles s’éloignent des centres 
créateurs, les formes s’attardent, s’exas- 
pèrent, se contrarient. Mais pouvons-nous 
apprécier vraiment la création si nous n’ac- 
compagnons pas Jusqu'au bout son devenir. 
Nous gagnerions à cette enquête non seule- 
ment une meilleure intelligence des formes, 
mais les plus savoureuses découvertes. On 
sait gré à M. Tapié de nous montrer, par 
exemple, rustiques et tourmentés, les douze 
prophètes qui ornent les terrasses de Con- 
gonhas do Campo, au Brésil. Et c’est avec 
justice qu’il consacre une page à l’excellent 
peintre tchèque Karel Skreta. Ce por- 
traitiste savoureux, ce peintre d'histoire 
émouvant, s'était formé à Venise et à 
Rome, peut-être même dans l’entourage 
du Poussin ; son art, au départ, fait penser 
à celui de notre Bourdon ; mais, de retour 
à Prague en 1638, Skreta évolue à l’abni 
des grands courants italiens et français, son 
sentiment s’approfondit. Nul exemple peut- 
être ne serait plus apte à faire sentir le jeu 
complexe des aspirations et des influences 
au cours du XVII siècle, et la maturation 
diverse des formes selon les lieux. 

Plus notre connaissance s’élargit, et plus 
les faits se révèlent indociles aux concepts. 
Devant tant d'œuvres si proches et diffé- 
rentes à la fois, si étroitement reliées à 
l’origine, comment opposer sans quelque 
gêne « baroque » et « classicisme » ? M. Tapié 
n’a point cherché à mettre en cause les 
termes. Il s’est contenté de les prendre au 
sens usuel, moitié Wôlfflin, moitié Weis- 
bach. Mais plus d’une fois il lui arrive de 
souligner combien l'opposition est spé- 
cieuse, comme elle fuit dès qu’on s’efforce 
de la cerner. Jacques Thuillier. 

Victor L. Tapié: Baroque et Classicisme. 
386 p., 45 illustrations hors- texte, in-80 Plon, 
Paris. 1500 francs. 


Vestiges 
des trésors royaux 


Suite de la page 67 


Il pouvait en résulter de la confusion à 
certains jours de fête ou des mentions 
pittoresques comme celle-ci, que nous 
relevons dans le Journal du Garde- 
Meuble: «dans le grand nombre de 
gens qui vinrent hier voir les aparte- 
mens », tel vase de cristal de roche ou 
telle coupe de jaspe a été volée. 

Certaines catégories d’objets devenant 
démodées pour le cadre de la vie de 
Cour, et le désir de les montrer dans de 
meilleures conditions au publie se déve- 
loppant, on se mit à en faire des présen- 
tations spéciales : tableaux au Luxem- 
bourg, gemmes, meubles exceptionnels, 
armures de parade au Garde-Meuble de . 
la Couronne, camées et médailles au 
Cabinet du Roi à la Bibliothèque royale 
de Paris, projets d'installation d’un 
musée central au Louvre. 

Tout en continuant à se renouveler 
et à s'enrichir des chefs-d’œuvre de 
l’art décoratif de leur temps, les collec- 
tions royales, de plus en plus accessibles 
au public, sérieusement étudiées et-in- 
ventoriées, quittaient peu à peu, à la 
veille de la Révolution, Versailles pour 
Paris. Le Louvre, le Cabinet des Mé- 
dailles, le Musée de l'Armée en sont 
devenus les héritiers. P: EYE 


Si vous voulez en savoir davantage 


Il n'existe pas d'étude d'ensemble sur les 
collections de la Couronne. Des travaux entre- 
pris autrefois par les conservateurs du Louvre 
ont pernus de mieux connaître telle ou telle 
branche, notamment ceux d'Etienne Michon 
pour les antiques ou l’Histoire des collec- 
tions de peintures au musée du Louvre 
(Paris, éd. des Musées nationaux, 1930). 

Il est utile de se reporter aux inventaires 
originaux, car ils montrent mieux que tout 
commentaire l'étendue et la diversité de ces 
collections. Celui de Charles V a été publié 
par Jules Labarte (Paris, 1879, coll. des 
Documents inédits) ; celui de Louis XIV, 
qui constitue un document capital, a été 
édité par Jules Guiffrey (Paris, 1885-1886, 
2 vol.). L’inventaire du trésor royal à la mort 
de François 11 a été imprimé par les soins de 
Paul. Lacroix (Revue universelle des Arts, 
t. 3 et 4, 1856-1857). L'auteur de notre article 
a complété cette publication par diverses 
identifications présentées à la Société natio- 
nale des Antiquaires de France. Il faut lire 
aussi son introduction sur le mobilier royal 
français (t. I1, Paris, 1955) qui contient 
un certain nombre d'indications sur cette 
branche particulière des anciennes collec- 
tions royales. 
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Le Marché des arts 


A NEW YORK 


Tableaux télévisés. Prix records 


La vente de la collection du financier 
français Georges Lurcy, qui vivait à New 
York depuis 1940, a occupé les colonnes 
des journaux du monde entier. En trois 
vacations chez Parke Bernet, les 7, 8 et 
9 novembre, le total 


impre Donna de 


2 221 355 dollars était obtenu (on atteignait 
presque le record de 2387960 dollars 
réalisé en janvier dernier par la vente 
Rovensky). Pour la première fois, un sys- 
tème de télévision’ «en circuit fermé » 
permettait aux 2000 personnes qui avaient 
pu franchir les portes de la salle des ventes 
de suivre les enchères dans différentes salles 
à la fois : les tableaux apparaissant en gros 
plan sur les écrans de télévision. 


La collection de Georges Lurey qui com- 
prenait, outre 65 tableaux des XIXE et. 


: XXE siècles, des dessins, des gravures et un - 
ensemble important d'objets et de meubles 


français du XVIIIE, était bien connue des 
marchands et des amateurs. La plupart des. 
toiles importantes de la collection avaient: 
été montrées à diverses reprises dans des 
expositions, en Europe et en Amérique. 
Un catalogue en deux volumes, illustré de 
nombreuses planches en couleur et réalisé. 
avée le plus grand soin aurait, s’il en avait 
été besoin, rallumé les convoitises. 


Plus d’une heure avant le début de la 
vente, toutes les places étaient occupées. 
Nombre de célébrités du monde artistique 
étaient là, venues d’un peu partout. 250: 
collectionneurs américains. millionnaires- 
assistaient à la vente. À la fin de la première 
Journée, les peintures avaient rapporté un 
total de 1708 500 dollars, la plus grosse 
somme jamais atteinte par la vente d’une 
collection d’art moderne. 


. L’enchère la plus élevée — 200 000 dol- 
lars — fut pour un Renoir, La Serre. 
(58x72 cm.) peint vers 1874 et représen-: 
tant une femme en chapeau blanc dans un 
jardin rempli de fleurs. La toile fut acquise 
par les marchands newyorkais Rosenberg 
et Stiebel pour le compte d’Henry Ford Il. 
Mau Taporo (87,5X65 cm.) de Gauguin 
— un paysage tahitien représentant la 
cueillette des citrons — fit également un 
prix très élevé : 180 000 dollars. L’acqué- 
reur en fut l’armateur grec Alex Goulan- 
dnis, dont le cousin Basil Goulandris avait 
fait parler de lui, lors de la vente Biddle ce - 
printemps à Paris, en payant 104 millions 
de francs une nature morte de Gauguin. 
Alex Goulandris acheta aussi un Bonnard 
de 1920, Nature morte au chat (88,5 x 73,5 
em.) pour 70 000 dollars. 


La plupart des œuvres partirent à des 
prix beaucoup plus élevés que ceux aux- 
quels on les avait estimées. Un fusain de 
Picasso — Les Danseuses, 1925 (48,5X 
38,5 em.) — estimé 8000 dollars fut payé 
mille de plus. Un Nu de Bonnard (72,5X 
44 em.) estimé 30000 dollars atteignit 
50 000. La gouache de Lautrec, Aux Ambas- 
sadeurs, Gens chic évaluée 60 000 dollars, 
fut poussée jusqu'à 95000. La toile de 
Vuillard, Aux Tuileries, vers 1900 (35,5 x 
32,5 em.) fit 70 000 dollars, record Jamais 


atteint par ce peintre. 


L'acteur Edward G. Robinson (dont la: 
collection a été récemment achetée en tota- 
lité par M. Stavros Niarchos pour environ 
1 million de dollars) paya un Vase de fleurs 
par Derain (54X45 cm.) 5500 dollars, et 
une nature morte de Braque Le Saucisson 


1948, (23,5 X35 cm.) 12 000 dollars. 


La Plage de Signäc (60X90 cm.) fut. 
acquise 31000 dollars par Mme David : 
Rockefeller, M. Douglas Dillon, l’ancièn 
ambassadeur des Etats-Unis en France, 
paya 92 500 dollars un Monet, Femme dans 
un jardin (83X 66 cm.). 
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Cette photographie du banquier parisien 
Georges Lurcy, mort en 1953 aux Etats-Unis, 
le représente, par un hasard curieux, entre 
les deux objets de sa collection qui ont obtenu 
les plus fortes enchères. Au mur, La Serre 
de Renoir adjugée 200000 dollars. Sur la 
commode, ‘la soupière de Sèvres adjugée 
29 000 Johbre La commode Louis XV ft 
14000 dollars et le in Louis XVI, 2500. 


87,5 x 65 
Adjugé 180 000 dollars (soit environ 75 mil- 
lions de francs), ce paysage tahitien a été 
acquis à la vente Lurcy, le 8 novembre à 
New York, par l’armateur grec Goulandris. 


Gauguin : Mau Taporo. cm. 


La surprise fut à son comble lorsque, le 
troisième jour de la vente, une firme 
anglaise poussa jusqu’à 29 000 dollars une 
soupière en porcelaine de Sèvres rose pom- 
padour, avec un bouton de couvercle en 
forme d’artichaut. L'objet avait été acheté 
3000 dollars en 1941 par Georges Lurcy 
et on l'avait estimé 10 000 avant la vente. 
La même firme anglaise acquit une paire 


d’aiguières de Meissen pour 16 000 dollars. 


Le banquier parisien Georges Lurcy dont 
les tableaux et les objets ont suscité un 
- tel enthousiasme avait quitté la France en 
1940, quelques jours avant la défaite, par- 
venant à emporter avec lui 38 tableaux. 
Il devait se fixer à New York et y demeurer 
- jusqu’à sa mort en 1953. L'ensemble de sa 
collection fut constitué en 35 ans. Il est 
rare que Georges Lurcy ait payé ses 
tableaux plus de 10 000 dollars ; beaucoup 
d’entre eux, notamment le Renoir, le 
Gauguin et le Lautrec, ont été acquis aux 
Etats-Unis, à une époque où le marché des 
œuvres d’art était très bas. 


A PARIS 


Enchères calmes 


En ce début de saison, on ne peut pas 
encore signaler de grandes ventes, et peu 
d'enchères «millionnaires », comme il est 
convenu de les appeler, ont jusqu’à présent 
été enregistrées à Paris. 

Pénurie presque complète de tableaux 
anciens ; il faut attendre les ventes de la 
Galerie Charpentier pour avoir la tempé- 
rature du marché. 


Les chercheurs perspicaces et persévé- 
rants apprendront néanmoins avec plaisir 
qu’à l'Hôtel Drouot, le 25 octobre, dans la 
* salle la plus modeste du rez-de-chaussée, 
‘une nature morte débuta à 300 fr. pour 
être finalement adjugée 300 000 fr. à un 
marchand parisien. Il s’agissait d’une 


œuvre hollandaise du XVIIS siècle, de l’en- 
tourage de Pieter Claez. 

Le 9 octobre, Me Ader dirigea à l'Hôtel 
Drouot la troisième vente de l'atelier du 
peintre ammalier Edouard Mérité : aqua- 
relles et tableaux ne dépassant guère trente 
mille francs. | 

Le 23 octobre, dans une vente de 
tableaux modernes, dirigée par M€ Bellier, 
la Jeune fermière de Clavé faisait 505 000 fr. 

Le 8. novembre, à l'Hôtel Drouot, 
Me J.-P. Couturier assisté de M. Brame 
vendait un petit portrait d'homme par 
Prudhon 880 000 fr. À la même vente, une 
cire perdue de Degas, Danseuse sur un pied 
faisait 900 000 fr. Le même jour, à l'Hôtel 
Drouot au cours de la vente des objets d’art 
provenant de la villa « Le Devin » à Lau- 
sanne, dirigée par M€ Ader, deux toiles de 
Van Dongen les Roses rouges et le Sommeil 
furent adjugées, la première 805 000 fr. 
la seconde 510 000 fr. 

Quelques beaux meubles et objets d’art 
ont déjà été présentés, prélude aux ventes 
importantes annoncées pour la saison d’hi- 
ver à l'Hôtel et: à la Galerie Charpentier. 

Le 16 octobre, Me Ader, assisté de 
MM. Damidot et Lacoste obtenait 336000 fr. 
de deux fauteuils à dossier carré, estam- 
pillés de H. Jacob. 

Le 26 octobre, M® Le Blanc, vendait, 
à l'Hôtel Drouot, une charmante petite 
commode estampillée d’Elleaume. 

Le 28 octobre, Me Ader, assisté de 
MM. Damidot et-Lacoste, vendit 660 000 fr. 


une petite console Régence en bois sculpté 


de Bruges XVIIe, à sujet tiré de L’Astrée 
d'Honoré d’Urfé, 360 000 fr. 

Mais c'est en province et à Versailles 
que furent notées les plus hautes enchères. 

À Bergerac fut dispersé le 20 octobre le 
mobilier provenant du château de la 
Graulet. Me Feydi et M, Dillée vendirent 
1910 000 fr. six fauteuils Lous XV à 
dossier plat couverts de. tapisserie et 
460 000 fr. deux canapés cannés du XVIII. 

A Versailles, M€ Blache, assisté de 
MM. Damidot et Lacoste, obtinrent le 20 oc- 
tobre, 401 000 fr. d’une paire de fauteuils 
cabriolets Louis XV, couverts en Aubusson, 
et 1255000 fr. d’une importante commode 
d'époque Transition estampillée de Claude- 
Charles Saunier. 

Enfin, toujours à Versailles, dans le 
même petit hôtel des ventes de l’Impasse 
des Chevau-Légers, dans une vente dirigée 
le 27 octobre par MM'S Huvey et Chapelle, 
assistés de M. Dillée, une rare pendule à 
cadran tournant en porcelaine de Nider- 
willer, marque de Custine, fit 280 000 fr., 
et un cartel d’alcôve en bronzé doré, 
d'époque Louis XV, portant la marque de 
Saint-Germain fit 615 000 fr. Dans la même 
vente, deux belles chaises, à dossiers mé- 
daillons, d'époque Louis XVI, estampillées 
de J. B. Boulard se vendirent 390 000 fr. 

Retournons à l'Hôtel Drouot pour voir 
adjuger dans une vente de beau mobilier, 
le 8 novembre, par M€ Ader et M. Dillée 
une très étroite armoire d'époque Louis XV 
en bois de placage estampillée F, G.: 
1 000 000 ; une commode estampillée Sau- 


Renoir : La Serre. 58x72 cm. Vers 1874. Clou de la vente Lurcy, cette toile a été payée 
200 000 dollars chez Parke Bernet à New York. 


ornée d’un monogramme et de caratides 
de femmes. 

Le 31 octobre, Me Philippe Couturier 
assisté de M. Dillée vendit une tapisserie 


nier, 620 000 fr., et une commode en bois 
peint, par Dubois, d'époque Louis XV, 
1 020 000 fr. Une tapisserie de la Manufac- 


ture royale de Beauvais, Bacchus et Ariane 
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d’ après Boucher ie m, bOX7 m. 30) était 
poussée jusqu'à 3 millions, 

A l'Hôtel Drouot, plusieurs ventes impor- 
tantes d'objets d'Extrême-Orient, 

Les 17 et 18 octobre, M9 Ader dispersi 
un certain nombre de belles sculptures 
cambodeiennes, Une tête de Boddhisatva 
en grès sculpté, art Khmer, XIe et XII siè- 
ele, fit 175 000 fr, Parmi les objets mobiliers, 
notons un curieux hit couvert de la Cour 
impériale, en bois sculpté et laqué, Dynastie 
des Ming, qui fut adjugé 41 000 fr, 

Les 22 et 23 octobre, MS Ader et Rheims 
dispersaient la collection du DT Balden- 
weck. Une bouteille en forme de sourde en 
porcelaine émaillée bleu turquoise, époque 
Kien long fit 55 000 fr. ; une table de culte 
en laque noir, décor polychrome de che- 
vaux au galop, fit également 55 000 fr. Les 
Metsuke se vendirent entre 4 et 15 000 fr. 
Parmi les chinois, une statuette 
représentant une femme nue couchée dite 
« femme médecin », XVII s., fit 63 000 fr. 

Les 28 et 29 octobre, dass une vente diri- 
gée par MS Ader et Rheims, deux coqs en 
terre cuite, d'époque Han, firent 130 000 fr. 

La collection Sambon, comprenant un 
important ensemble de gardes de sabres ja- 
ponaises fut dispersée le même jour. Elles 


ivoires 


Mansueti: Madone. Le tableau a 


Giovanni 
été adjugé £1260 le 25 octobre chez Christie. 


Brent entre 1000 et 
shakudo, signée 
100 000 fr, 

Dans la même vente se trouvaient des 
armes et des souvenirs historiques. Une 
épée d'oflicier du 1% Empire fut vendue 
D4 000 francs au Musée de l'Armée, Le 
- droit de préemption fut exercé par le 
mème musée pour un sabre d'honneur dit 
de « grosse cavalerie », donné par le 1er Con- 
sul et qui fut adjugé 221 000 fr, 

Une «grenade d'honneur », récompense 
accordée au maréchal des logis Jean-Bap- 


25 000 fr. 
Ishiguro, 


Une tsuba en 
monta jusqu’à 


ste Comble par le 4er € ‘onsul, obtint 
360 000 fr. 
À Versailles, les 8, 9 et 10 octobre, 


M® Chapelle, assisté de M. Cogeval, disper- 
sait la bibliothèque de M. Frédérie La- 
chèvre, où se trouvaient réunies des 
œuvres de poètes dès XVI8 et XVIIe siè- 
cles, dont des recueils très rares de poésies 
hbertines, Le Grand Dictionnaire des Pré- 
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Francis Hayman : 


La Famille Gascoigne. Cet intéressant tableau de l’école anglaise a été 


vendu £1680, le 25 octobre chez Christie à Londres. 


cieuses où La Clef de la langue des Ruelles 
(2€ éd., Paris, 1660) fit 122 000 fr. La Lune 


parlante, par Saint-Amand, Paris, 1661, 
Gt 450 000 fr. | 
Le 18 octobre, Me Rheims, assisté de 


Mme Vidal-Mégret, vendait la bibliothèque 
du Colonel Cuny où se trouvaient de nom- 
breux manuscrits, lettres et des éditions 
originales de Paul Valér ry. Le Discours de 
réception à l'Académie française de ce 
dernier, manuscrit autographe, provenant 
de la bibliothèque de Louws Barthou, fut 
adjugé 420 000 fr. 

Le poème de La Jeune Parque, édition 
originale avee le manuscrit  autographe 
partiel du poème, se vendit 70 000 fr. 

Le 13 novembre, M Ader, assisté de M. et 
Mile Rousseau dirigeait à l'Hôtel Drouot 
une vente de belles estampes anciennes et 
modernes ; 1l obtenait notamment 300 000 
francs du Triomphe de Mardoché de Rem- 
brandt, Le même jour, dans la même salle, 
Me Daniel Delaporte vendait deux aqua- 
üntes originales de Goya (numéros 72 et 76 
de la série des Caprices) pour 4 020 000 fr. 

Georges de Lastic Saint-Jal. 


A LONDRES 
Les voilà partis 


On démarre lentement à Londres. Les 
grandes maisons n’ont ouvert qu'au début 
d'octobre; et, d'autre part, les projets 
des organisateurs de ventes müûnissent 
dans le secret ; àl est rare qu'ils en laissent 
échapper l'essentiel avant que les feuilles 
ne commencent à tomber dans Berkeley 
Square. 


Une des deux aquatintes originales de Goya 
(série des Caprices) pendues 1 020 000 fr., 
le 13 novembre à l'Hôtel Drouot, à Paris. 


Cette année le départ a été d’autant 
plus discret que, chez Sotheby, on a entre- 
pris de sérieux remaniements pour pouvoir, 
au besoin, héberger des centaines de 
clients supplémentaires dans le grand 
salon. Les’ vacances ont donc été encore 
plus longues que d’habitude au 34 New 
Bond Street. Ce n’est que le 18 octobre 
qu’on a ouvert les portes chez Sotheby, et 
on à remis à fin novembre le «clou» de 
l'automne : c’est-à-dire le livre de dessins 


de paysages par Fra Bartolommeo. L’attri- 


bution de ces dessins a été établie tout der- 
nièrement par les spéciahstes du British 
Museum ; il y en a soixante-huit, et ils 
comptent évidemment parmi les tout 


premiers dessins de paysages connus dans 
l’art européen. Merveilleuse découverte ! 
dont on a beaucoup parlé et dont nous 
parlerons dans notre prochain numéro. 
Les dessins ont affronté trop tard le feu 
des enchères pour que nous puissions 
communiquer les prix obtenus dans cette 
chronique, 


En attendant, on a pu remarquer que 
les inquiétudes financières n’ont pas empê- 
ché les clients de venir en grand nombre 
chez Christie dès le début d'octobre. 
Pendant la vente Pleydell-Bouverie, les 
1er, 2, 3 octobre, les acheteurs ont fait 
preuve d’un enthousiasme, voire d’une 
ferveur et d’une souplesse d’esprit qui ont 
beaucoup contribué au succès de la vente. 
La collection était des plus curieuse. 
Feu. Mrs Pleydell-Bouverie, née Alice 
Astor, était douée d’une curiosité insa- 
tiable et possédait les moyens de la satis- 
faire. D'où le caractère fougueux, bizarre, 
capricieux et inattendu d’une collection 
où voisinaient, par exemple, des meubles 
et des objets d'art vénitiens, chinois, 
autrichiens, anglais. dont Ja plupart 
frappaient par l’exubérance autant que par 
l'élégance. Certaines chaises auraient pu 


faire partie d’un décor wagnérien; cer- 


Pietro Longhi: Le Montreur de marion- 
néttes. Vendu chez Christie à Londres le 
25 octobre, ce tableau a été adjugé £3150. 


taines glaces rappelaient une Venise somp- 
tueuse, fatale, décadente; et bien des 
meubles autrichiens avaient plus ou moins 
souffert de la guerre. Mais le public raffola 
de tout : partout on cherchait à retrouver 
une. fantäisie désuète qui ne mérite pas 
de l’être. On paya £28,000 les 488 pièces 
inscrites au catalogue. Certaines enchères 
n'ont rien eu d'étonnant ; il n’est pas dérai- 
 sonnable de donner 1400 guinées pour 
un bureau-cabinet de John Belchier, puis- 
que Belchier était et est toujours un des 
ébénistes les plus courus du XVITIE anglais. 
Mais payer 370 guinées une paire de 
glaces autrichiennes du XVIIIe, 520 gui- 
nées une paire de commodes suisses, et 
780 guinées une paire de petites tables 
autrichiennes peintes, qui n'étaient même 
pas en parfait état, est bien fait pour émer- 
veiller le public. Il y eut, en tout cas, de 
quoi rassurer ceux qui craignaient un 
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public boudeur et déconcerté. (Marchands 
allemands et ïtaliens étaient d’ailleurs 
venus en grand nombre.) 

A la même époque on a pu également 
remarquer, chez Christie, que les bijoux 
se vendent toujours bien. Chez Sotheby, 
le 17 octobre, on s’est longuement disputé 
un diamant des plus beaux qu'avait envoyé 
M. Damel Macmillan, le frère du Premier 
Ministre ; un amateur l’a payé £6150. 
Côté argenterie, les valeurs restent éga- 
lement très solides ; chez Christie on a payé 
£1500, le 9 octobre, une soupière d’ar- 
gent flamande de la Renaissance de 
Adriaen de Groet, ?’s Hertogenbosch, et 
£850 un « Monteith » (bol à punch) anglais 
de l’époque William III. 

À la même époque, on pouvait assister 
à quelques-unes de ces Ccountry-house 
sales» qui ont lieu chez nous en toute 
saison. Îl n'est souvent question que a 
épaves d’une maison déchue ; mais il y 
toujours la possibilité de dénicher une 
trouvaille. L’atmosphère est des plus libres ; 
quolibets et interjections fusent de toutes 
parts, et les enchères sont souvent assai- 
sonnées de € Vas-y, maestro ! » qui feraient 
scandale à Londres. Mais il n’est pas rare 
qu'une telle vente dépasse les £10,000 
et j'ai assisté dernièrement à une vente 
où on a payé Æ£3900 une commode 
Louis XVI qui avait failli passer inaperçue. 
Parfois les grandes maisons de Londres 
s’en occupent : le 14 octobre on a payé 
£ 3570 un tapis de Savonnerie à Coworth 
Park, dans le Surrey, sous l’égide de MM. 
Christie. 

Côté tableaux, ce sont d’abord les « mi- 
natures» qui ont fait un peu de bruit. 
Le 4 octobre on a payé £945 un petit 
portrait par John Smart, peintre anglais 
de la fin du XVIIE qui n'avait jamais 
atteint un prix pareil. On peut done 
s'attendre à voir sortir plusieurs de ces 
portraits minuscules dont on s’est peu 
occupé ces dernières années. En ce qui 
concerne les tableaux de dimensions plus 
importantes, le marché a été jusqu'ici 
peu fourni. Le 25 octobre, chez Christie 
on a vendu £3150 un bon Longhi, Le Mon- 
treur de marionnettes, £1470. un portrait de 
John Leigh par Gainsborough, et £1680 un 
excellent tableau de l’école anglaise, «La 
Famille Gascoigne» de Francis Hayman. 
Ces tableaux voisinaient avec des objets 
hétérogènes — une litho de Diego Rivera 
(£8), une Madone de Giovanni Mansueti 
(£1260), et une vue de Richmond par 
A. Joli (£1470), dont on apprécie beau- 
coup ici les veduti napolitains. Le 1€ no- 
vembre, également chez Christie, l’école 
de Paris s'est distinguée: il s'agissait 
d’un petit groupe de tableaux qui prove- 
naient de la collection de feu Sir Walter 
Fletcher, amateur averti entre tous; on 
paya £5040 un petit Bonnard, «Le Petit 
Déjeuner », £ 3570 un paysage d’Utrnillo, 
et £1625 un Vuillard « Madame Bénard », 
provenant de la collection Tristan Bernard. 
L'école moderne anglaise s’est également 
bien vendue : £630 un Sickert « La statue 
de Duquesne à Dieppe», et £475 des 
«Dahlias » de Sir Matthew Smith. 

On s’est vivement disputé, chez Sotheby 
le 28 et le 29 octobre, les lettres et docu- 


Tête de Boddhisatva en grès sculpté (H. : 
23 cm.) art Khmer, XIe-XIIe siècle, vendue 
175 000 fr., le 17 octobre, à l'Hôtel Drouot. 


Cartel d’alcôve en bronze doré, d'époque 
Louis XV, portant la marque de St- Germain, 
vendu le 27 octobre à Versailles, 615 000 fr. 


ments napoléoniens qui provenaient de 
la collection André de Coppet. On a 
remarqué surtout l'enthousiasme de M. 
Blaizot, venu exprès de Paris, et de M. Lobo, 
grand bibliophile cubain. Le marché des 
hvres est un peu la spécialité de MM. So- 
theby (ils en ont vendu pour £400,000 en 
1956-57). Nous reparlerons de la vente 
qui a disposé des manuscrits de feu Middle- 
ton Murray et divers amateurs, journaux 
manuserits, et en partie inédits, de Kathe- 
rine Mansfield, olographes de James Joyce 
et autres. De quoi réjouir, en somme, les 


bibliophiles. Roderick Hudsbn 


Les prix indiqués s'entendent sans les frais 
pour les ventes à Paris, frais compris pour 
les ventes à Londres et à New York. 
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Dorénavant, nous présenterons périodiquement certains des plus 
beaux objets d'art que possèdent les grandes maisons internationales. 
Nous inaugurons cette rubrique en montrant quelques-unes des 
pièces les plus remarquables qui se trouvent actuellement à Paris. 


Ce meuble en acajou moucheté est un bel exemple du travail du maître ébéniste J.-H, Riesener. 
IL s'ouvre à trois portes, la porte du milieu en avancée. Les pieds toupies sont prolongés 
par des jûts cannelés. De très belles moulurations de bronze doré ornent les portes et les côtés. 
Sur le meuble, une pendule éléphant d'époque Louis XVI, d'une qualité et d'une taille 
exceptionnelles (elle mesure 85 cni. de haut, alors que ce genre de pendule ne dépasse généra- 
lement pas 40 à 50 em.). L'objet est composé d’un grand socle comprenant un terre-plein 
rocaille et une tête de lion avec feuilles de chêne et grecques. Un grand éléphant de bronze 


noir aux déjenses dorées, porte sur un dais en bronze doré le corps de la pendule que surmonte 


un Indien en bronze noir. La pendule est de Gautier à Paris. Ramsay, 94, /g Saint-Honoré. 


On ignore l’histoire de ce guéridon en bronze 
doré et bronze patiné. L'objet d'époque Em- 
pire, porte les marques au fer du mobilier - 
des Tuileries et le N couronné de: Napo- 
léon ; il a été acheté, ces dernières années, lors 
de la dispersion des collections d’un château 
anglais. On suppose: qu'il avait été vendu 
au cours des révolutions de 1830 ou de 
1848 et acquis par des marchands étrangers. 
Sur le guéridon, une statuette XVIIIe en 
bronze. Nogatch, 194, bd Saint-Germain. 


Cette hache cérémonielle sculptée en andésite-« 


représente une tête humaine à lintérieur 
d'une gueule de serpent. Les combinaisons 
de gueules de serpent et de têtes humaines 
sont fréquentes au Mexique et au Guatemala 
dans les civilisations toltèques, aztèques, 
totonaques et maya. Elles symbolisent le 
plus souvent le Dieu Quetzalcoal. L'objet 
ci-dessus appartient à la civilisation toto- 
naque et peut être daté du XI où XII siè-. 
cle. Charles Ratton, 14, rue de Marignan. 
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Ce somptueux secrétaire à abattant en bois 
de rose, à ornements de bronze ciselé, est dû à 
Claude-Charles Saulnier, membre le plus 
fameux de la famille d'ébénistes du XVIII, 
Il a fait partie de la collection de Sir John 
Murray Scott, le secrétaire de Sir Richard 
Wallace. qui, à la mort de Lady Wallace, 
hérita le mobilier de Bagatelle et de l'Hôtel 
de la rue Laffite (voir L'Œil, n°25). 
Chesnier-Duchesne, 83, rue de la Conveñtion. 


En haut de la page à gauche, un planétaire 
dont la taille exceptionnelle (H. 97 cm., 
diam. 124,5 cm.) permet de suivre les mouve- 
ments des corps célestes de notre système so- 
laire. L'objet, du XVIIIe siècle, est monté 
sur trois pieds plaqués d’acäjou. Tout le 
mécanisme est en laiton poli. Les boules 
figurant les astres sont en ivoire, le soleil en 
bois doré. Le limbe représente l Ecliptique. 1 
est orné des signes du Zodiaque. avec l'indi- 
cation des mois et quantièmes correspondants. 
Jansen, 9, rue Royale. 


< Fournisseur de la cour à la fin du règne de 
Louis XVI, lébéniste d'origine allemande 
Guillaume Benneman atteignit la maîtrise 
en septembre 1785. Il excella dans la fabrica- 
tion de meubles marquetés en bois précieux 
et travailla avec les meilleurs ciseleurs de 
son lemps. Cette table-bureau en bois de 
placage marqueté de rosaces en forme de 
fleurs, ornée de bronzes ciselés et dorés, est 
un admirable exemple de sa production. Sur 
le bureau, deux aiguières du début de 
l’époque Louis XVI, en craquelé de Chine. 
La terre cuite est due au sculpteur Clodion 
dont les figurines, très appréciées de ses con- 
temporains, sont fort recherchées aujour- 
d'hui. Kraemer, 43, rue de Monceau. 


: € Petit bureau de dame en marqueterie de 
5 bois clair, teinté et gravé, à deux tiroirs se 
touchant dans la ceinture. Deux tirettes de 
chaque côté permettent d'augmenter à volonté 
la surface du dessus. Les sabots sont d'un 
modèle particulier à lébéniste Mathieu- 
Guillaume Cramer qui était renommé pour 
la précision et l'élégance de ses productions 
de luxe et qui travailla à Paris dans la 
seconde moitié du XVIIIe siècle. Etienne 
Lévy, 178, faubourg Saint-Honoré. 
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Un amateur | d'art en URSS 


Suite de la page 59 


D. C./ Le tableau de Dewasne exposé là- 
bas. Vous savez que ce peintre abstrait 
utilise une laque de carrosserie automobile. 
Cette recherche de matière a particulière- 
ment étonné les Russes parce qu’en U.R.S.S. 
on ne vend pas ce genre de pigment et qu'il 
paraît d'autant plus étonnant de le voir 
appliqué ainsi. La violence des tons, la 
géométrie très contrôlée de Dewasne les ont 
aussi arrêtés. 

G. B./ Quels autres peintres les ont frappés ? 
D. C./ Les peintres islandais et suédois qui 
étaient représentés massivement par des 
toiles d’ailleurs médiocres. Outre Dewasne 
et Rebeyrolle, l’ensemble de la présentation 
était des plus médiocres. Lorsque je le fai- 
sais remarquer, on me répondait que € ’était 
mieux que rien. J’ai été frappé par l’étonne- 
ment que manifestait la foule devant le 
côté morbide; inquiétant, hideux de cer- 
taines peintures occidentales. On était 
très choqué, par exemple, de la toile de 
Rebeyrolle qui représentait un chien crevé 
les pattes en l'air. Il est vrai que toute leur 
peinture est dirigée vers le contraire, c’est- 
à-dire la lumière, le travail, la gaîté, la 
santé. Pour eux, l’œuvre d’art doit être 
dirigée vers le beau idéal, comme on le 
concevait il y a cinquante ans. 

G.B./ Avez-vous été témoin de manifesta- 
tions hostiles ? 


D. C./ Non, mais il paraît que des discus- 
sions violentes s’engageaient entre les spec- 
tateurs et même parmi les jeunes. Beaucoup 
considéraient la manifestation comme une 
provocation. 


G. B.)/ Une provocation ou une manifesta- 
tion de la décomposition des pays capitalistes ? 


D. C./ Les deux et en tout cas une provo- 
cation de montrer cela à Moscou non pas 
comme un objet de réprobation et de risée 
mais avec une nuance amicale. 


G. B./ En somme, le processus de créti- 
nisation est tel que lorsque, soit en vertu 
de la politique du dégel, soit pour des raisons 
d'opportunité et de propagande, on présente 
de la peinture vivante, un grand nombre de 
spectateurs considèrent que c'est leur faire 
insulte P 


D. C./ Exactement. Pourtant, un de mes 
amis me racontait qu'il connaissait un 
peintre réaliste qui était allé voir l’exposi- 
tion le premier jour en ricanant ; le lende- 
main il était revenu, car l'exposition était 
très copieuse, et s'était longuement attardé; 
le troisième jour il s’installait devant un des 
tableaux abstraits pour en faire une copie, 
sous les quohbets de la foule, bien entendu. 


G.B./ Et cette foule est la même que celle 
qui ne se révolte pas devant les Matisse fauves 
exposés aujourd hui à Moscou ? 


D. C./ Matisse est un problème à part. C’est 
certainement la peinture la plus scandaleuse 
que l’on voie aujourd’hui dans les musées 
russes par l'audace de ses couleurs et la 
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simplification de son dessin. Mais les Russes 
aiment Matisse parce qu'il joue sur une 
sensibilité qui leur est propre, sur le goût 
des couleurs vives, des harmonies violentes 
analogues à celles de l’art populaire. La 
réconciliation se fait sur le dos de Part 
populaire. 

G. B./ Je voudrais maintenant vous inter- 
roger sur un point qui m'intéresse beaucoup. 
Les jeunes peintres que vous avez vus ne 
vivent pas de la peinture à contre-courant 
qu'ils font. Ont-ils un autre métier ou font-ils, 
pour subsister, de la peinture admise par les 
maîtres du régime ? 


D. C./ Certains exécutent des peintures aca- 
démiques. D’autres ont des professions sans 
rapport avec l’art. 


G. B./ Et quelle est la condition matérielle 
de l'artiste en U:R.S.S. ? 


D. C./ Très bonne. L’artiste est en général 
professeur, ce qui est une des situations les 
mieux rétribuées en Russie. Un des jeunes 
peintres officiels que j’ai rencontrés m'a dit: 
« Chez nous, ce n’est pas comme en Occident 
où les artistes sont malheureux et pauvres »; 
en Russie, un peintre académicien, donc 
arrivé au sommet de la hiérarchie, peut 
gagner 20000 roubles par mois, ce qui 
représente vingt fois plus que le salaire 
d’un ouvrier qualifié. 

G.B./ Et combien par rapport au salaire 
d'un manœuvre ; 


D. C./ Un manœuvre gagne entre 250 et 
800 roubles par mois. 


G. B./ Quant à l'ingénieur ? 

D. C./ Un ingénieur de rang moyen gagne 
environ 1200 roubles. 

G. 8.) Le revenu du peintre officiel peut donc 
être considérable. Vous pensez sans doute à 
un peintre ayant déjà fait son chemin, à un 
titulaire de l’ex-prix Staline, aujourd’hui 
priæ Lénine ? 

D. C./ Un peintre primé peut gagner beau- 
coup plus. Et puis 1l y a les avantages en 
nature, le fait que vous pouvez habiter 
dans la maison des peintres, que vous pou- 
vez profiter des maisons de repos de 
l’Union des artistes, etc. 


G.B./ Le peintre officiel représente donc un 
monsieur qui & une très belle situation. Ces 
gains provtennent-ils dans une certaine 
mesure de travaux pour des affiches, des décors 
de théâtre ou de la publicité ? 


D. C./ Non, ce sont des spécialités très 
compartimentées. Les peintres, eux, tra- 
vaillent à la commande. Un syndicat leur 
commande une copie de Guérassimov ou 
de tel autre grand prince du réalisme 
socialiste. 


G. B./ Comment passe-t-on les commandes ? 
Existe-t-il des galeries de tableaux étatisées ? 


D. C.) Il y a des galeries de tableaux qui 
sont aussi des magasins de fournitures pour 
artistes. On y voit des peintures à prix 


marqués. Si on veut faire travailler l'artiste, 
on prend son adresse et on lui passe com- 
mande. Il ÿ a également des expositions et 
des salons comportant un jury. Les jeunes 
peintres réalistes que J'ai rencontrés se 
plaignaient de la sévérité de ces jurys, 
disant qu'il était très difficile d’exposer. 


G. B./ Maus s'ils n'exposent pas, que font-ils 
pour vivre ? 


D. C./ Ils n’ont pas besoin d'exposer pour 
vivre car, ou bien ils sont professeurs, ou 
ils reçoivent des commandes d’un kolkhose, 
d’une banque ou d’une autre institution 
qu leur paie d’avance une partie des 
travaux. 


G.B./ En dehors de ce commerce officiel de 
la peinture contemporaine, j'at entendu parler 
par des amis qui sont allés en Russie d’une 
sorte de commerce clandestin d’art portant 
même sur la peinture moderne, Chagall par 
exemple. 


D. C./ Oui, j'ai entendu dire qu'il y avait 
à Moscou environ vingt-cinq collection- 
neurs. Je parle ici d'amateurs qui cher- 
cheront des années pour trouver une icône, 
un objet ou un meuble et paieront très cher 
pour l'avoir. Il y a d’autre part une masse 
de collectionneurs plus étendue, difficile à 
évaluer, celle de la nouvelle classe diri- 
geante, les hauts fonctionnaires, les direc- 
teurs d’usine, les universitaires. Pour ces 
gens-là qui ont les plus grosses situations 
de Russie et de grands moyens, la consti- 
tution d’une collection n’est pas du tout 
d’ordre amoureux. C’est une question de 
placement. Ils ont de l’argent et ne peuvent - 
le dépenser que difficilement, une fois qu'ils - 
ont meublé leur maison, acheté radio et 
télévision. Les bijoux étant assez laids et 
rares, on se tourne vers la peinture. Le 
snobisme joue aussi son rôle; on aime 
posséder une collection d'œuvres d’art que 
les gens viennent admirér. 


G. B./ Est-ce que certains de ces collection- 
neurs, voulant faire des placements, achètent 
des toiles de Bonnard ou de peintres du début 
du XXe siècle que de loin en loin apparaissent 
sur le marché ? 


D. C./ Non, les acheteurs de ces peintres 
font partie des vingt-cinq qui achèteraient 
une icône ou un portrait de Lévitsky. 


G. B./ Avez-vous une idée des prix ? 


D. C./ Je sais seulement que les tableaux 
de Répine ou de Véréchtchaguine se ven- 
dent beaucoup plus cher que des Chagall 
ou des Kandinsky — quant aux peintres 
officiels contemporains, leurs tableaux sont 
mis en vente à des prix allant de 1000 à 


7000 roubles. 


G.B./ Trouve-t-on ces toiles dans le com- 
merce ? 


D. C./ Dans chaque ville importante, il y 
a ce que l’on appelle des « kommissionny 
magazine» qui sont des sortes de magasins 
d’antiquités. Il y en a, je crois. trois à Moscou 
et deux à Léningrad. C’est là que les gens 
portent leurs objets, fourrures ou argen-.… 
terie, pour les vendre. 


Q. B./ Donc, cette peinture est là avec toutes 
les épaves de ancien régime ? Y a-t-1l encore 
dans ces magasins de quoi faire vibrer la 
fibre collectionnante ? Pensez-vous que des 
chercheurs passionnés pourraient encore trou- 
ver une boîte de Fabergé ou une commode 
XVIIIe? 


D. C./ Peut-être. 


S 
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partement d’un intellectuel 


a. B./ Est-ce que les gens qui sont suffisam- 
ment importants dans la hiérarchie sont assez 
bien logés pour se livrer au sport, bourgeois 


14 par excellence, de la décoration intérieure ? 


D. C.) Oui. A partir d'un certain niveau, 
vous avez une datcha personnelle qui vous 
permet de mettre des meubles. 


G. B./ Avez-vous visité de ces datchas néo- 
bourgeoises ? 


D. C./ Non. 
G. B./ Et des appartements en ville ? 
D. C./ J'ai visité trois sortes d’apparte- 


ments: le plus beau était à Léningrad, 
celui d’un peintre officiel qui avait des 


meubles style Louis-Philippe, des murs 
soigneusement peints, très peu de meubles, 
des parquets cirés. Ces gens-là vivaient à 
trois dans deux pièces et possédaient une 
entrée, une cuisine et une salle de bains, 
ce qui est rarissime. C’étaient des gens 
aisés. J'ai visité, à Léningrad aussi, l’ap- 
qui devait 
avoir un poste élevé et qui avait cinq pièces 
pour une famille de trois personnes. 


G.B./ Et là, c'était installé comment ? 


D. C./ Eh bien, c'était assez lamentable, 


cela ressemblait à tous les appartements 
que J'ai pu voir avec des parquets non 
cirés et seulement lavés, une entrée pleine 
de valises, de skis, de vieux paquets de 
journaux, de roues de bicyclettes, de sacs 
de pommes de terre. Je crois qu'il y a un 


style général de ces entrées soviétiques 


semi-greniers. Les autres pièces sont sans 
coquetterie, pas ‘de rideaux aux fenêtres, 
les douilles des lampes électriques pendent 
du plafond sans lustre. 


G. B./ Oui, Jansen n’est pas passé par là. 
Mais trouve-t-on dans les milieux d'acteurs, 
ow chez les ballerines parmi lesquelles se 
recrutent les favorites des dirigeants, des 


recherches quelconques ? 


D. C./ Là, on rejoint l'appartement dont 


‘je vous ai parlé au début, l’appartement du 


peintre. C’est soigné, avec une nostalgie 
évidente de l’atmosphère occidentale. Mais 
ce genre d'appartement est très exception- 
nel. J’ai retrouvé cette nostalgie à un autre 
niveau chez l’un de mes peintres réalistes 


dont J'ai visité l’appartement. Cela ressem- 


blait à un intérieur de film populiste fran- 
çais, c’est-à-dire des bois travaillés, l’ar- 
moire à glace qui grince, des petites statues 


en porcelaine sur les meubles. 


 G.B./ Ainsi la bourgeoisie du régime sou- 
‘haite plutôt des vitrines remplies de Saxe ou 
de pseudo-Saxe que l'élaboration d’un style 


de vie adapté au XXE siècle. C'est-à-dire 
qu'une maison de Mies van der Rohe, des 
meubles tels que les dessinent des Italiens 
ou des Américains comme Gio Ponti, Ber- 


toia ou Saarinen, ne sont pas ce pers quoi 


ils aspirent ? 


D. C./ Ils aspirent à ce à quoi tendent 
_ toutes les classes montantes dans tous les 
pays, c’est-à-dire à ce qu’ils imaginent être 


le luxe et le confort. Il faut dire à leur 
défense qu’ils connaissent les formes archi- 
tecturales modernes puisqu'ils les ont eues 
eux-mêmes jusqu'aux environs de 1930, 
mais que les formes usuelles, ils les ont 
beaucoup moins vues. 


G. B./ Les Jeunes architectes sont-ils aussi 
curieux que les peintres ? 


. 


D. C./ Au moment du Festival de la Jeu- 
nesse, 1l y avait tous les jours des sémi- 
naires où l’on travaillait sur une discipline 
particulière. J’ai visité Le séminaire d’archi- 
teeture où Jai vu des maquettes, une pré- 
sentation de tout l'effort d'urbanisme fait 
depuis 40 ans par les Soviets. J’ai été 
frappé par les maquettes en contreplaqué 
d'intérieurs types, faits par de Jeunes 
décorateurs. Quelques meubles grandeur 
nature entouraient ces inaquettes et J'ai 
senti un effort très net vers les lignes simples. 


G. B./ Et quel est le sort de ces maquettes ? 


D. C./ Je ne sais pas. Je ne pense pas 
qu’elles aient un commencement de réali- 
sation. En tout cas, on ne le voit pas dans 
les magasins ; tout ce qu'on voit en fait 
dé mobilier est du style 1922 ou même 
1914. Le virage qui s’est amorcé si tar- 
divement chez nous et beaucoup plus tôt 
dans d’autres pays occidentaux est insoup- 
çonné là-bas. 

G.B./ Je vous ai demandé à plusieurs 
reprises ce que les Russes voyaient, ce qu'ils 
connaissatent de l’art des XIXe et XXe siè- 
cles. Ont-ils une connaissance quelconque des 
manifestations des arts primitifs ? des arts 
d'Afrique Noire, des Arts précolombiens ? 


D. C./ Il existe à Léningrad un musée 
d’ethnographie fondé par Pierre le Grand ; 
c'était sa collection privée qui s’est trouvée 
enrichie par des donations à diverses 
époques. Je l'ai visité l’année dernière ; 
il est très intéressant et riche, particulière- 
ment pour les objets et les masques eskimo 
et les objets Haïda. 


G. B./ Est-ce que les jeunes peintres à qui 
vous avez eu l’occasion de parler connaissent 
ces œuvres et les jugent sur le plan esthé- 
tique ? 

D. C./ Ils les connaissent mal et ils n’ont 
pas fait le rapprochement entre ces œuvres- 
là et les manifestations de l’art contempo- 
rain. 


G. B./ Et l’art populaire, st brillant autrefois 
en Russie et déchu aujourd’hui, représente-t-1l 
pour ces Jeunes peintres une source d’inspi- 
ration ? 


D. C./ Je ne le pense pas. Nous qui sommes 
imbibés de la connaissance de ces arts 


populaires, de ces arts primitifs, nous 

devons cela, malgré tout, à 25 ans ou 
? Le) UE 

30 ans de recherches qui partent du 


Cubisme et du Surréalisme pour arriver 
décantées jusqu’à nous. Or, ce chimat, ils 
l’ignorent totalement. 

G. B.)/ C’est vrai ; mais ce climat, on l’igno- 
rait aussi lorsque Kandinsky plongeait, 
pour trouver le point de départ de ses recher- 
ches picturales, dans l’art du folklore, dans 
l’art populaire au sens propre du terme. Il ne 
semble pas qu'aujourd'hui des préoccupations 
de ce genre se manifestent du tout. 


D. C./ Non, ils ont quelques beaux musées 
d'art populaire. À Moscou, le Musée histo- 
rique, très intéressant, conserve des pièces 
originales et des moulages, soit des fouilles 
préhistoriques, soit des bijoux scythes, des 
relevés de fresques, des moulages de ces 
églises de Wladimir et Souzdal. Il y a un 
musée d'art populaire à Zagorsk avec 
des encadrements de fenêtres, des linteaux 
de portes, des bois d’attelage travaillés, 
des boîtes, des objets très ouvragés. 


G.B./ En somme, pour employer une 
expression facile, le musée imaginarre du 


Soviétique est confiné aux salles des grands 
maîtres tels qu'on les définissait en Europe 
occidentale à la fin du siècle dernier, c’est-à- 
dire que cela part des primitifs italiens 
pour finir à la fin du XIX®, cette période 
étant représentée surtout par les peintres 
conventionnels russes. 


D. C.) Il y a un phénomène que je mesure 
mal, c’est l’importance réciproque dans ce 
musée imaginaire de la peinture occidentale 
et de la peinture russe. J’ai l'impression 
que la peinture russe a une importance 
prépondérante sur la peinture occidentale, 
Rembrandt y compris. Dans la critique 
d'art soviétique, Ivanov est mis sur le 
même pied que Rembrandt et Répine sur 
le même pied que Poussin; dans lésprit 
des spectateurs et dans leur sensibilité, 
c’est la même chose. [vanov, Répine, 
Venezianov et tous les peintres de cette 
espèce sont plus proches de leur sensibilité. 
Ils ont un attachement à leur passé, à tout 
ce qui représente la Russie qu’on sent à 
fleur de chair. 


G.B./ Oui, mais 1 est décevant de voir 
qu’ils ne semblent pas attacher d'importance 
à l'architecture russe ancienne qui, tout de 
même, a manifesté un esprit créateur abso- 
lument admirable. 


D. C./ Je ne suis pas sûr qu'ils n’attachent 
pas une certaine importance à l’architecture 
russe ancienne. Mais nous abordons là 
un problème récent et nouveau. Il leur 
faut situer sur un plan purement esthé- 
tique des objets qui par leur destination 
ne Vlétaient pas. L'ouverture des salles 
d'icônes dans les différents musées de 
Russie et, d’autre part, la restauration 
méticuleuse des monuments religieux 
témoignent de cette évolution récente. 
Beaucoup de monastères, d’églises, sont 
très avancés au point de vue reconstruction ; 
par exemple le monastère de Rostov sur 
le Don, un des plus beaux ensembles de 
Russie, qui était complètement livré à 
l'abandon, est repris en main très soigneu- 
sement. À Kiji, également, on refait avec 
un grand souci du détail la toiture orig- 
nelle en bois, ce qui représente un gros 
travail assez compliqué. Auprès de l’église 
on a transporté deux grandes fermes en bois, 
très belles d’ailleurs ; on doit en transporter 
d’autres afin de reconstituer une sorte de 
village-musée caractéristique du vieux 
style en bois. 


G. B./ Et comment le public réagit-il ? 


D. C./ Il est certain qu'il y aura tout un 
travail en sens inverse à parcourir. J’en ai 
eu la preuve en allant voir la cathédrale 
de Romanov Bonissoglebsk qui est à côté 
de Yaroslav. Nous avons demandé notre 
chemin à deux garçons d’une douzaine 
d'années. Ces très jeunes enfants, élevés 
sans doute par des parents athées, ont 
paru très étonnés que l’on puisse s’intéres- 
ser à des monuments religieux. 


G. B./ Pourtant, quand on visite les salles 
d'icônes au musée, on se découvre ou on se 
signe, ce qui prouve que la désacralisation 
n'est que très relative. 


D. C./ J’en ai eu l'impression à diverses 
reprises, mais les contacts sont foreément 
limités. Il faudrait recueillir d’autres témoi- 
gnages ; chaque voyageur de bonne volonté 
n’a pu que regarder par une petite lucarne 
ce pays qui est mystérieux et démesuré. 
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Tous Noël etes f bras 


En ces jours où le problème des cadeaux se pose d'une façon aiguë, nous pensons que ce tableau des livres d'art récemment parus 


pourra aider nos lecteurs. 


Bernard Dorival 
Lucien Sittler 


Raymond Cogniat 
R.-V. Gindertael 
Anatole Jakowsky 


Jacques. Lassaigne 


Noël Ballif 
Ch. Baudelaire 


Otto Benesch 

Henri Bodmer 

Georges Charensol 

Jacques Charpier et Pierre Seghers 
Charles- Albert Cingria 


Bernard Dorival 
Walter Friedlaender 


Carlo Gamba 
Maximilien Gauthier 
Gustave Geffroy 
Adrian Hill 


Armand Lanoux 
André-P. de Mandiargues 
F. Mauriac 


Alfred Métraux 


Henri Perruchot 
C.-F. Ramuz 


Claude Roy 
Yves Sjoberg 


Michel Tapié 


Victor-L. Tapié 
Jean-Louis Vaudoyer 
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Nous rendons compte d'un certain nombre de ces livres dans ce numéro (voir pages 82 à 89). 


1. LIVRES NE DÉPASSANT PAS 500 FR. 


Cinq études sur Georges Rouault 
Le retable d’Issenheim 


Le Caravage ; Gozzoli ; Holbein; 
Poussin 


3b0 fr. Editions Universitaires 
18.X 24.32 all. 450 fr. Alsatia 
Collection Art et Artistes. 397 fr. Hatier 


2. LIVRES DE 500 à 1000 FR. 


Dufy décorateur 
Soulages (gouaches et gravures) 


Les feux de Montparnasse 


Poliakoff (gouaches) 


13,5 X 18,5. 60 p. 80 all. 900 fr. Ed. Pierre Cailler 

12X 22. 19 1ll. 750 fr. Editions Berggruen 

13,6 X21. Coll. Souvenirs et: Documents. 990 fr. 
Bibliothèque des Arts 

12X22. 12 all. 750 fr. Editions Berggruen 


3. LIVRES DE 1000 à 3000 FR. 


La Perse millénaire 
Constantin Guys 


Rembrandt 

Dürer 

Le livre de Paris 
L'Art de la peinture 


Cézanne 


Histoire de la peinture française 
contemporaine 


Mannerism and Anti-Mannerism in 
Italian Painting 


Michel-Ange 
Othon Friesz 
Corot 


La belle aventure du dessin 


Paris 1925 

Les Monstres de Bomarzo 
Israël 

Haïti 


La vie de Van Gogh 
Modigliani 


Arts sauvages 


Mort et résurrection de l'art sacré 
Salvador Dali 


Baroque et classicisme 


Le nu féminin dans la peinture 
européenne 


Miniatures indiennes 


19X 24. 104 p. 90 hélios, 4 h.-t. 1300 fr. Editions 
Arthaud k ? 

19X25. 58 ill. Coll. Les Maîtres du dessin. 
1890 fr. Bibliothèque des Arts 

16X 18. 56 repr. 2500 fr, Skira 

52,5 X 36. 138 111. 1750 fr. Rombaldi 


in-40, Photos de Niepce. 1800 fr. Flammarion 
1980 fr. Editions Seghers 


19X 25. 58 ill. Coll. Les Maîtres du dessin. 
1890 fr. Bibliothèque des Arts | 

T. II, 19 X 24. 160 p. 60 pl. coul. 3000 fr. Tisné 

28 x 20. 89 p. 46 pl. 2400 fr. Columbia ME ne 
Press, New York 

22X 26. 41 p. 110 ill. 1250 fr. Rombaldi 

16X 18,5. 130 répr. 1150 fr. Ed. Pierre Cailler 

2 vol. 12,5% 19,5. 46 ill. 1000 fr. Rombaldi 

Trad. de l'anglais. 18X 25 150 il. 
1480 fr. Neret 

18x22. 96 ill. 12 coul. 1800 fr. Delpire 

20x25. 128 p: 1800 fr. Grasset 

74 photos par Arielli. 2750 fr. Ides et Calendes 

225 28,5: 412 /p. 90. noir, 4 
2940 fr. "Editions de la Baconnière 

Coll. Ouvrages de luxe. 1780 fr. Hachette 


19X 25. 58 planches. Coll. Les Maîtres du dessin. 
1890 fr. Bibliothèque des Arts 

18 X 22. 96 ill. 12 coul. 1800 fr. 

14X19 384 p. 16 ill. Coll. 
présent. 1260 fr. Grasset 

27 X 31. 54 repr. noir. 16 pl. 2300 fr. Société nou- 
velle des Editions du Chêne | 

20 X 28. 386 p. 45 pl. 1500 fr. Plon 

22X 28. 154-p. 143 all. 2350 fr. RUES 


15 planches coul. Coll. Iris. 2700 fr. Plon 


160 pages. 


36 photos. 


couleurs. 


Delpire ny 
Eglise et Temps 


_ Werner Bischof 


Jean-Paul Bonnes 
M, H.-J. Dubly 
Stéphane Faniel 
» : Elie Faure 
Paul Haessaerts 
Gérard Hubert 
René Iuyghe 


Jacques Lassaigne 


1 M. Laurent 


: Franco Russoli 


S. Speth-Holterhof] 
Jeanne Villette 
J. White 


André Chastel 
Aimée Lioré et Pierre. Cailler 


. André Malraux 


Enzo Carli 


A. Grabar et C. Nordenfalk 
Jacques Lassaigne 


Marchini 
Filippo Rossi 
Charles Sterling 


Christian Zervos 


Louis Réau - 
. Gabriel Rouches 


Sir Leonard Wooley 


4. LIVRES DE 3000 à 5000 FR. 


Carnet de route 


La passionnante histoire de la pein- 


ture racontée à tous 


Les ponts de Paris à travers les 
siècles 


Le dix-neuvième siècle français 
\ 
L'esprit des formes 


James Ensor 
La France classique 
L'Art et l'Homme 


Chagall 


L'art chrétien primitif des origines 
à Justinien 


Andrea del Castagno 


Les peintres flamands de cabinets 
d'amateurs au XVII° siècle 


La résurrection du Christ dans l’art 
chrétien du 11° au VII° siècle 


The birth and rebirth of pictural 
space 
Touraine romane 


La vie de Jésus, par les chefs-d'œuvre 
de l'Art et les textes des Evangiles 


22 X 28. 76 photos dont 36 coul. 3400 fr. Delpire 

24 X 31. 184 p. 40 pl. coul. 3800 fr. Ed. de l'Œil 

25%X 33. 208 p. 257 ill, 84 photos, 173 :hthos. 
4000 fr. Editions des Deux Mondes 

24 X 92, 240 p. 48 repr. coul. Coll. Connaissance 
des Arts. 4900 fr, Hachette 

149 ll. Coll. Destins de l'Art. 3870 fr. Club des 
Libraires de France 

21X 21. 180 p. 55 pl. coul. 4200 fr. Elsevier 

80 üll. 3120 fr. Editions Ides et Calendes 

21X 30. 368 p. 900 ül. 16 h:-t. coul. 4950 fr. 
Larousse (paraît aussi en fascicules) 

28 X 20, 180 p. 13 hithos en coul. 14 fac-similés, 
136 repr. 4500 fr. Maeght 

13,5 X 21. 280 p. 109 planches. 3000 fr. À, Leclereq 

38 X 28,5. 40 1ll. dont 28 coul. 5000 fr, Silvana 
Editoriale 

24X 31. 250 p. 75 all. 4200 fr. Elsevier 


23X 28: 152 p. 48 11l. 3500 fr. H. Laurens 
20X28. 64 pl. 5000 fr. Faber and Faber 


17 X 22. 260 p. 91 photos, 14 repr. coul. 8000 fr, 
Coll La Nuit des temps, Editions du Zodiaque 
25X 32. 44 pl. coul. 3900 fr. Hachette 


5. LIVRES DE 5000 à 7000 FR. 


Botticelli 


Catalogue de l'œuvre gravé de 
Dunoyer de Segonzac 


La Métamorphose des Dieux 


6. LIVRES DE 7000 à 10 000 


Les Siennois 


Le Haut Moyen Age du IV° au XI° 
siècle 

La peinture flamande, le siècle de 
Van Eyck 


Le vitrail italien 
Chefs-d'œuvre de l’orfèvrerie 
Le musée de l’Ermitage, la peinture 


française de Poussin à nos jours 


L'Art des Cyclades du début à la fin 
de l’âge du bronze 


Art boudhique à Ceylan 
Mosaïques de Ravenne 


Pre-Columbian Art 


OUVRAGES A PARAITRE 


Iconographie de l'Art chrétien 


La peinture espagnole des origines 
au XX° siècle ? 


Ur en Chaldée 


Dictionnaire du ballet moderne 


Vitrail français 


89X 29,5. 57 repr. dont 53 coul. 6000 fr. Silvana 
Editoriale 

À paraître en 6.vol. 1 t:24xX 32, 190 all. 5000 fr, ‘ 
Pierre Cailler 

21,5X18. 422 p. 147 planches noir, 8 planches 
sépia, 31 planches coul. 5950 fr. Gallimard 


FR. 


29,5 X 35,5. 102 p. 137 dl. 8850 fr. Editions Braun 

25 x 29, 244 p. 98 pl. coul. 8800 fr. Editions Skira 

25X 34. 182 p. 112 pl. coul. 9850 fr. Ed. Skira 

24 X 32. 84 repr. noir, 80 coul. 4 pl. sur support 
transparent. 7700 fr. Flammarion 

24X32, 248 p. 39 répr. nor, 93' coul. 7700-fr. 
Flammarion 

25 X 32, 240 p. 87 ill. coul. 150 rep. noir. 7900 fr. 
Editions Cercle d'Art 

28 X 18. 208 repr. noir, 8 coul, 8000 fr. Cahiers 
d'Art 

24 X 30. 32 repr. coul. 7500 fr. Unesco, diff. Braun 

45 planches coul. 15 111. noir. 9000 fr. Plon 


288 p. 270 ill. dont 165 coul. 8800 fr. Phaidon Press 


18x23. 3 planches h. t. Tome Il. Presses! 
Universitaires de France 

17X22. 486 p. 32 planches noir, 8 planches 
coul. Albin Michel 

Editions À. Guillot 

15X21, 336 p. 155 planches coul. 170 planches 
noir. F, Hazan. 

23X 31.:350 p. 270 all. 32 h.-t. coul. Coll, Arts 


décoratifs. Diffusion française 
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La passionnante 
\ 
histoire 


de dx peñiture 


4 abonnements souscrits en no- 
vembre ou en décembre donneront 
droit au dernier ouvrage que 
nous venons de publier. 
Reportez-vous à la page 14, 
vous verrez à quel point est 
tentante l'offre excéptionnelle 
que nous vous consentons. 


Curiosités esthétiques 


3 abonnements souscrits en no- 
vembre ou en décembre donneront 
droit au beau volume de luxe 
ci-dessus : la première édition 
intégrale des écrits sur l’art de 
Baudelaire, illustrée de repro- 
ductions des œuvres admirées on 
attaquées par le grand poète. 


Tous les arts 


Tous les pays 


Tous les temps 


abonnements 


En novembre et en décembre, nous offrirons à ceux de 


nos lecteurs qui souscriront directement à nos bureaux 
quatre abonnements nouveaux, le beau livre que nous 
venons de publier : La Passionnanté Histoire de la Peinture 


racontée à tous. 


abonnements 


À ceux qui nous enverront trois abonnements nouveaux, 
nous offrirons notre édition des Curiosités esthétiques de 
Baudelaire. 


1957 mx 


NOUS AVONS FAIT RELIER LES DOUZE NUMÉROS DE I/ŒIL 1957 DONT 
LA COLLECTION, COMME CELLES DES DEUX PRÉMIÈRES ANNÉES, 
DEVIENDRA RARE. 

UN VOLUME SOUS SUPERBE RELIURE PLEINE TOILE DE LUXE. 

654 PAGES DONT 100 PLEINES PAGES EN COULEURS, 4500 FRANCS, 

EN VENTE CHEZ TOUS LES BONS LIBRAIRES. 

ADRESSEZ VOS COMMANDES A NOS BUREAUX, 40, RUE DES SAINTS-PÈRES, 
PARIS 7e. | 
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Pour la première fors 
des chefs-d'œnvre révélés 


MUSÉE DE 
L'ERMITAGE 


L A 


PEINTURE FRANÇAISE 


DE 


POUSSIN A NOS JOURS 


Téstesetinotes de (Gharles Sterling 


Conservateur all Musee du Louvre 


87 rep.en couleur 1$0 repen noir. 
Le vol. 7 900F. 


EDITFIONS:.CERCLE 


D'ART 


GALERIE JACQUES MASSOL 


12, RUE LA BOËTIE - PARIS VIIIe - ANJ. 93-65 


PEINTURES 
SCULPTURES 
DE PETITS 
FORMATS 


. Vernissage le jeudi 12 décembre 


exposition Jusqu'au 8 janvier 1958 


GALERIE AG. 


32 RUE DE L'UNIVERSITÉ PARIS 7° BAB. 02-21 


STATUES - ESTAMPES 


TATIN LAGAGE 
KOLOS - VARY 


Jusqu'au 25 décembre 


LES PEINTRES DE BOURGOGNE 


GALERIE CLAUDE BERNARD 


5-7, rue des Beaux-Arts + Paris VIS ,- Dan 97-07 


Manuel Viola 


Décembre 


En permanence: DUMITRESCO, MARFAING, MARYAN 
PELLOTIER, MARCEL POUGET, MANUEL 
VIOLA, SUGAÏ, DODEIGNE, PENALBA | 


LE MUSÉE DE POCHE 
12 illustrations couleurs - 14X 18 cm. 


750°fr: 


SINGIER 


par Georges Charbonnier 


HAJDU 


par Robert Ganzo 


PARUS: MANESSIER -,BISSIÈRE - PIGNON - VIEIRA DA SILVA - POLIAKOFF 
LA JEUNE ÉCOLE DE PARIS - ATLAN - FAUTRIER - ZAO WOO-KI 


GEORGES FALL, éditeur - 58, rue de Montparnasse - Paris XIVe 


GALERIE LUCIEN DURAND 


19, tue Mazariné - Paris - Dan 25-35 


DOVA 


du 26 novembre au 25 décembre 1957 


Livres d'A 


ouvrages récents: 


G. BRAQUE 


Jérôme Bosch 


DAUMIER 


LES PEINTRES 
DU 


X KES DE CLIE 
deux vo lumes 


ÉDITIONS 
PIERRE TISNÉ 


Editions des Deux Mondes 


LE VITRAIL FRANÇAIS 


sous la haute direction 
du Musée des Arts Décoratifs de Paris 


A paraître en janvier 1958 


Une histoire du vitrail en France 


depuis les origines jusqu'aux der- 


nières réalisations contemporaines. 


Format: 25 X 31 cm. — 340 pages 


80 reproductions en héliogravure 


pleine-page — 155 reproductions 


typographiques in-texte. 


Un ensemble unique de 32 planches en couleurs 


Reliure toilée avec reproduction en 6 couleurs, 


sous jaquette rhodoïd. 


Ce livre n’est pas seulement un merveilleux livre d’art, c’est aussi une 


contribution durable à l’histoire du vitrail et de la peinture française. 


Luis Mariano donne l'accord final aux trois dernières créations des « Coiffeurs inspirés » 
qui portent les noms de ses derniers succès « Chapiteau, Je rêve de Paris et Martine » 


MARIO et LÉO 


Haute Coiffure 
130, rue du Faubourg St-Honoré 
Ely 78-65 


JOSÉ ARTURO 


Gare de la Bastille 
Dor 96-69 


LÉONARDO 


119, Bd du Montparnasse 
Ode 75-56 
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galerie bellechasse 
266, boulevard Saint-Germain - PARIS - Inv. 20-39 


Grimm 

Dropsy 
Théo Kerg 
Francis Bott 


DÉCEMBRE JANVIER 


GALERIE FURSTENBERG 


Paris 6° Dan 17-89 


4, rue de Furstenberg 


FANTASTIOUIE 
SURRÉALISTE 
EXPRESSIONNISTE 


PEINTURE 


du 3 au 17 décembre 


MAURICE BASKINE 
et pour Noël: L'ONIROSCOPE 


GALERIE DE L'INSTITUT 


6, rue de Seine - Paris 6° 


SURVAGE 


Peintures de 1910. à 1934 


Du 22 novembre au 19 décembre 1957 


GALERIE EUROPE 


Exposition de Maîtres modernes 


Du 13 décembre au 8 janvier 


Oeuvres importantes de: 


RENOIR - BONNARD - ROUAULT - GRIS -  VILLON 
BRAQUE - LÉGER - KANDINSKY - MONDRIAN - PICASSO 
GROMAIRE - HARTUNG - WOLS - DUBUFFET - ESTÈVE... ‘ 


48, Boulevard de Waterloo - Bruxelles - Téléphone 11 9478 


ANSE RES ais 


PAST 


pe Zn 
lee, 


Ed as 


GILBERTE COURNAND 


20, place Dauphine Paris 1 Dan 37-92 


LIVRES, ESTAMPES, DESSINS, SCULPTURES 


SUR 


la DANSE et les BALLETS 


Galerie Marcel Bernheim 


35, rue La Boëtie - Paris 8° 


AIVAZIAN 


du 6 au 19 décembre 1957 


LA GRAVURE 


EMILE BERNARD 


à PONT-AVEN 


du 13 au 31 décembre 


41, rue de Seine - PARIS 6e - Dan. 0544 


GALERIE BERRI-LARDY 


4, rue des Beaux-Arts Paris6* Tél. Odé 52-19 


HILAIRE 


jusqu'au 13 décembre 


Collection MELIOR 


. JACQUES CHARPIER 
a cr PIERRE SEGHERS 


Une anthologie 
encyclopédique des écrits 
sur la peinture des plus 

grands artistes 
et écrivains de l’antiquité 

à nos jours 


130 peintres anciens et modernes 


, 
ee 
s 
FC 
Le 


Un vol. de 728 p. et nombreuses illustrations, relié pleine toile noire, 
sous Jaquette quatre couleurs et rhodoïd. Prix : 1980 F. 


SEGHERS-ÉDITEUR 


GALERIE DU DRAGON 


19, rue du Dragon Paris 6° Lit. 24-19 


masurovsky 


Dessins - du 6 au 27 décembre 


En permanence : MATTA, SABY, ZANARTU, 
PEVERELLI, CHILDS, CRIPPA, HIQUILY 
MICHAUX, CH. H. FORD, MÉSENS 


RIVE GAUCHE 


Galerie R. A. Augustinci 


44, rue de Fleurus, Paris 6° 
Lit 04-91 


TIMOTHY 
HENNESSY 


PREMIÈRE EXPOSITION 
À PARIS 


SK 


NUS 
, NL 2 
k 


à 


7 
€ > 


2] 
\/ 


DÉCEMBRE 1957. => 
ESS 


TÉLIEE RS. Vue. 


DELPIRE 


Vous propose. 


Exclusivité de diffusion Weber 


Si vous voulez revivre votre jeunesse 

Ou celle de vos aînés, 

Si vous souhaitez vous promener à Paris en 1925 
et revoir, au rythme des Jazz-bands, 

Les femmes aux cheveux courts et en robe-sac, 

Si vous désirez passer une soirée au Bœuf sur le Toit, 
Visiter l'exposition des Arts Décoratifs 

Ou voir Poiret présenter ses collections, 

Si vous aimez la grande histoire et la petite chronique 


Si vous aimez la verve étincelante d Armand, Lanoux, 


Embarquez sur cette machine à remonter votre temps. 


P A R I û 1 9 2 D Un volume relié de 124 pages dont 12 en couleurs. L’exemplaire 1800 fr. ‘4 


Si vous aimez les hommes, même ceux qu'on dit sauvages, 
Si vous aimez les arts et les voyages, 

Si vous voulez découvrir les civilisations perdues 

Et les chefs-d'œuvre qui ne courent pas les rues, 

Si vous aimez les masques nègres 

Les totems indiens ou les tapas océaniens, 

Si vous ne pouvez pas vous les offrir 

Et même si vous les collectionnez, 

Remontez aux sources de l’art avec Claude Roy, 

Guide lucide et savant critique, 


Ouvrez-vous les portes d’un musée fabuleux. 


ARTS SAUVAGES | 5 
Mêmes caractéristiques. L'exemplaire 1800 fr. | 
: { 


Si vous avez envie de faire le tour du monde 

(sans en avoir tout à fait les moyens) 

St vous souhaitez le faire avec un grand artiste, 

Si vous rêvez des pays lointains 

(du Japon ou du Pérou, de la Chine ou du Mexique), 
Si vous aimez les très belles photographies 

(en noir et blanc ou en couleurs) 

Prenez avec Werner Bischof 

un visa pour la terre des hommes 


ouvrez votre horizon avec 


Un volume relié. 76 pages d'illustrations dont 36 en couleurs. 


DARMET DE ROTTE 


.. et encore 


St vous avez de 6 à 106 ans, 

Si vous aimez les crocodiles 

(mais que vous les trouviez encombrants) 

St vous. aimez l’humour 

(et Spécialement le très bon) 

Si vous aimez les histoires 

dont on ne prévoit pas la fin, 

les albums qui ne sont pas pareils aux autres 

les livres pour enfants qui font aussi plaisir aux adultes 
Riez donc avec André François, 


Offrez ou offrez-vous 


Un volume relié, présenté sous emboîtage, entièrement en couleurs. 


L’exemplaire 500 fr. 


LES LARMES DE CROCODILE 


, 


# 


GALERIA DELL'ARIETE 


VIA S. ANDREA 5 - MILANO 


DIPINTI DI MAESTRI CONTEMPORANEI 


G à | e ri e A F ei Entre Saint-Germain-des-Prés et Montparnasse 
1, AVENUE DE MESSINE - PARIS 8€ - CAR. 13-09 GALERIE SAINT-PLACIDE 


Directeur Jean Rumeau 


D ‘ 1 41, RUE SAINT-PLACIDE 


LA GALERIE DU PRIX DE LA CRITIQUE 


C4 
PRESSMANE, J.J. MORVAN, KISCHKA, 


SITUATION ll SIMON-AUGUSTE, COLLOMB, GOBIN, 
de la peinture d’aujourd’hui FORGAS. BAUDIN 


20 peintres non figuratifs 


PARIS 6°. 


GALERIE JEANNE BUCHER 


9 ter, Boulevard Montparnasse - Paris 6e - : Ségur 64-32 


Galerie À. LE GENDRE 


31, RUE GUÉNÉGAUD - PARIS VI° - DAN 20-76 


En permanence:  ATLAN - DUBUFFET - CAMILLE Sculptures de 
CLERC - CORNEILLE - F. BOTT 


POLIAKOFF - SUGAÏ, etc. 


 HAJDU 


Le 31 janvier vernissage des peintures récentes de 


FRANCIS BOTT 


RP D Le NE: OP 


Es 


ie | | | no 4 


Le Haut Moyen Age 


D'ELA FIN DE L'ÉPOQUE ROMAINE AU ONZIÈME SIÈCLE 


MOSAÏQUES ET PEINTURES MURALES PAR ANDRÉ GRABAR 


Membre de l’Institut, Professeur au Collège de France 
Member of tbe Board of Scholars, Dumbarton Oaks, Harvard University 


L'ENLUMINURE PAR CARL NORDENFALK 


Conservateur en chef des peintures et sculptures au Musée National à Stockholm 


FRESQUES ET MOSAÏQUES DE ROME ET MILAN : PEINTURES MURALES D'ITALIE, 
DE SUISSE ET DE FRANCE. : FRESQUES EN ESPAGNE ET ,EN ALLEMAGNE 
ENLUMINURE PRÉCAROLINGIENNE ET CAROLINGIENNE : ENLUMINURE MOZARABE EN 
ESPAGNE * ENLUMINURE IRLANDAISE ET ANGLO-SAXONNE : ENLUMINURE OTTONIENNE 


LA RÉVÉLATION D’UNE IMAGINATION CRÉATRICE 
ÉGALANT EN LIBERTÉ 
LES EXPRESSIONS LES PLUS MODERNES 


Les études érudites et sensibles d’ André Grabar et de Carl Nordenfalk 
éclairent d’un jour nouveau des œuvres peu connues et rarement reproduites 
en couleurs : mosaïques et fresques cachées dans les églises et les monastères, 
précieux manuscrits jalousement gardés dans le secret des bibliothèques. 


Des siècles sortent de l’obscurité et font jaillir la richesse créatrice et 
la beauté de l’art occidental des débuts de l'ère chrétienne dans 


LE PREMIER LIVRE ENTIÈREMENT EN COULEURS 


sur l’une des plus grandes et des plus étonnantes expériences artistiques. 
Par la rareté des documents choisis, par la perfection de ses nombreuses 
reproductions, par la valeur de ses textes, cet ouvrage peut prétendre être 
l’un des plus importants de l'édition d’art du X X°e siècle. Rien de semblable 
n'a été publié jusqu’à ce jour. C’est le résultat de plusieurs années de 
patientes recherches, d’une étroite relation entre le texte et les documents, 
d’une collaboration constante entre les auteurs, les techniciens et l'éditeur. 


JR RÉESEARAO DEUSCHE RO NS EN COLUL EU RS 


PES CR NDS SRE CON ESMDE LA PEINTURE 


{ EXCLUSIVITÉ ACHILLE WEBER - LIVRES D'ART - PARIS 


Ektachrome J. Coquin 


OUSE 


